
Retour réflexif

D’où vient la séquence ?

Dans l’optique d’une progression spiralaire,  j’ai  souhaité réamorcer  un travail  autour  du

volume  déjà  enclenché  lors  de  la  séquence  précédente.  En  effet,  les  élèves  ont  été  amenés  à

travailler autour de l’incitation « une cité d’ombre et de lumière », en utilisant au choix le champ de

pratique bidimensionnel ou tridimensionnel que je voulais qu’ils abordent par le tâtonnement. Pour

autant, ce second champ de pratique possible pour les élèves a été très peu choisi, et pour cause, les

élèves n’avaient pas vraiment travaillé le volume depuis le début de l’année. J’ai souhaité ainsi

créer une séquence dédiée au volume, en laissant tous les élèves expérimenter par une pratique

simple.  Pour  créer  du lien  entre  les  différents  apprentissages,  j’ai  pensé  à  réamorcer  la  notion

d’assemblage travaillée en début d’année, avec l’incitation «  je porte un assemblage pour défiler ».

J’ai voulu amener d’autres termes, propres à la dimension sculpturale en plus du mot assemblage,

qui sont ceux relatifs au modelage et à la taille. J’ai pensé à la page blanche, celle qui fait peur aux

artistes, aux écrivains. La page blanche, celle qui nous laisse sans mots. On ne sait plus quoi faire !

Et si on partait de ça ? Sans rien d’autre, juste elle et c’est tout, pour créer, comme une éloge de la

page blanche et non plus une hantise de celle-ci.



Quelques questions posées par mon tuteur INSPE 

Comment s’assurer que le vocabulaire évoqué est bien retenu par les élèves ?

Pour s’assurer que le vocabulaire évoqué est bien retenu par les élèves, on peut procéder de

différentes manières. Faire répéter aux élèves avec leurs propres mots, faire écrire le vocabulaire

dans le cahier, rappeler ensemble à la séance suivante quels étaient les mots importants. De plus,

dans l’optique d’une démarche spiralaire, nous réinterviendrons sur certaines notions en les utilisant

autrement.  Nous pouvons également  passer  par  des jeux ludiques «  la  roue de la  parole » par

exemple,  qui,  utilisée  avant  chaque  grandes  vacances,  permettrait  aux élèves  de  rafraîchir  leur

mémoire. Enfin, de manière curriculaire, le vocabulaire travaillé est énoncé à travers les cycles.

Que faire d’un point de vue didactique puis pédagogique,  de ce commentaire lu de l’œuvre de

Vantongerloo Georges : « Cette sculpture offre une infinité de points de vues » ?

J’ai écrit et retenu ce commentaire réalisé par le centre Pompidou, à propos de l’œuvre de

Vantongerloo, car la notion de points de vues m’intéressait. Regarder un volume offre la possibilité

de tourner autour, le voir dans son intégralité c’est voir différentes images de ce volume, offrants

différents points de vues.

J’ai ainsi pensé à ce commentaire de Denis Diderot :

« Toute scène a un point de vue plus intéressant qu’un autre ; c’est de là qu’il faut la voir. Sacrifiez

à cet aspect, à ce point de vue, tous les aspects, ou points de vue subordonnés ; c’est mieux. Quel

groupe   plus   simple,   plus   beau   que   celui   du  Laocoon   et   de   ses   enfants ?  Quel   groupe     plus

maussade, si on le regarde sur la gauche, de l’endroit où la tête du père se voit à peine, et où l’un

des enfants projetés sur l’autre ? » 

Essais sur la peinture  par Denis Diderot, édité en 1795, p.94-95.

Choisir un point de vue :  J’ai voulu laisser les élèves alors choisir le point de vue, la face du

volume qu’ils avaient créé pour pouvoir le représenter sur leur cahier. 

Cette  demande met  en évidence les choix de points de vue.  Il  est  difficile pour certains de se

satisfaire d'un seul angle de vue,  car il  manque certains détails  cachés derrière ou dessous.  On

mélange alors les points de vue pour mieux expliquer l'objet.  D'autres n'arrivent pas à voir  les

ombres  sur  l'objet,  et  se  heurtent  aux  difficultés  de  la  représentation  du  volume.



Les élèves synthétisent l'objet. Lors de la découverte de sculptures sur des reproductions (projetées

au tableau) les élèves ne voient qu’une face d’un volume. Le contact direct avec les œuvres est

indispensable pour en mesurer ses dimensions et éprouver sa relation à son propre corps. 

En effet, la relation du corps à l’œuvre frontalement (bas-relief, haut-relief), en en faisant le tour

(ronde  bosse),  en  pénètrant  dans  l’œuvre,  (forme  ouverte,  installation,  …),  en  cheminant  pour

découvrir l’œuvre dans sa totalité (land art) n’offre pas les mêmes points de vue.

Comment alors travailler le volume avec les élèves en s’intéressant au point de vue unique ?

Nous pourrions travailler l’anamorphose.

Choisir tous les points de vue :

Sur l’image de l’œuvre de ce sculpteur, on perçoit les tranches, les arrêtes, on a l’impression de voir

le volume dans son intégralité. Cette image m’a alors évoqué les représentations cubistes, avec la

volonté de montrer sur un même plan, sur la toile, toutes les facettes d’un objet. Nous pourrions

demander aux élèves, avec une incitation s’apparentant à celle ci  :  « un rouleau compresseur a

écrasé mon volume », de représenter la tridimensionnalité de leur création à plat, en essayant de

représenter la totalité des facettes.

De plus la peinture métallique qui donne un coté industriel à cette sculpture peut aussi faire écho au

minimalisme. Même si cette sculpture a été réalisée bien avant, les lignes épurés, l’équilibre parfait,

et la simplification formelle, effacent peu à peu l’expressivité du geste humain. Une piste que nous

pourrions creuser...

Brouiller les points de vue :

Penser une infinité de points de vue met en jeu la perception de l’espace. Les mêler pour brouiller

les repères peut alors être étudié. Nous pourrions notamment faire écho au travail numérique en

prenant appuie sur le travail de ces deux artistes :

Yayoi Kusama, 

Infinity Mirrored 

Room ,

Love Forever, 

1996, installation 

Etienne de Rey, Ecran 

n2 Diffraction, 2016, 

300 / 140 cm, 

installation, photos par 

Sarah Caron.



 

Quels intérêts moteurs, cognitifs, comportementaux à faire dessiner les élèves après qu’ils aient

regroupé leurs productions de papier ?

Dans leur cahier, le croquis de leur production en papier agit dans un premier temps comme

trace de leur volume. De plus, l’élève, par cette demande, reste actif dans la création ; cette étape

peut leur permettre de prendre du recul,  comme phase d’objectivité.  Par le croquis, les enfants

mettent à plat et synthétisent les formes ; il existe ainsi une interrelation constante entre plan et

volume, avec ces différentes projections dans l’espace. Je fais également référence à l’architecture,

au cubisme, à l’aplatissement des formes, en faisant choisir un point de vue pour le retranscrire. De

plus, pour ce croquis, La notion de lumière ayant été travaillée lors de la séquence précédente, j’ai

demandé aux sixièmes de faire attention à l’ombre et à la lumière dans leur représentation. 

Quelles références artistiques dans le  domaine de l’Architecture montrer aux élèves entre  deux

pratiques ? 

Portzamparc  à  la  Villette,  Bernard  Tschumi,  Bernard  les  folies,  Franck  Guerry,  Coop

Himmelb(l)au…



Quel prolongement didactique trouver, avec des moyens pratiques, logistiques simples, en vue de

sensibiliser les élèves à l’architecture ? 

A partir d’une recherche autour d’un corpus d’œuvres mêlant les temporalités :

Le musée des Beaux-Arts de Lille fait se refléter une architecture néoclassique dans une

façade contemporaine, se situant face à elle. Nous pourrions amener les élèves à mêler ces deux

temporalités,  l’enjeu  étant  de  leur  faire  comprendre  les  incidences  du  dialogue  entre  pratiques

traditionnelles et pratiques contemporaines, de différencier leurs statuts pour les réinvestir et se les

approprier. Nous pourrions alors travailler sur l’entrée de programme : la représentation ; image,

réalité et fiction. En partant de l’héritage traditionnel classique d’une œuvre picturale, les élèves

seraient amenés à la représenter et à y greffer des éléments novateurs en rupture avec l’œuvre de

départ ; ainsi l’incitation pourrait être : « Paradoxe temporel ». La séquence les amènerait à acquérir

du vocabulaire tel que l’anachronisme, la citation, et l’appropriation. Cet éclectisme, menant à une

certaine polysémie amènerait les élèves à s’interroger sur le point de vue, enjeu mis en avant par la

rénovation du musée des beaux-arts de Lille, (mais aussi par la sculpture de Georges Vantongerloo.)

L’architecture peut être abordée également sous le sujet de l’hétérogénéité, en travaillant le collage

par exemple, toujours sur le sujet de la greffe ou alors en déployant le collage en volume.

Musée des beaux arts de Lille



De plus, le passage du plan au volume en travaillant l’esquisse rapide peut être envisagé en amenant

des problématiques autour de : quelle intervention sur la forme peut faire passer une représentation

bidimensionnelle  en  une  réalisation  tridimensionnelle  ?  Comment  une ébauche rapide  peut-elle

servir la production plastique en tant que projet ? Les objectifs pour les élèves étant de s’interroger

sur  le  rôle  du  point  de  vue  (anamorphose,  perception,  perspective..),  de  mesurer  l’écart  entre

l’image plane  et  la  réalisation  tridimensionnelle,  de  concevoir  un  espace  en  utilisant  différents

modes de représentations, et de servir une intention plastique en questionnant les techniques et les

matériaux à mobiliser. Nous pourrions imaginer une incitation qui s’apparenterait à celle-ci « Votre

forme  dessinée  doit  être  reconnaissable  du  dessus »  en  demandant  aux  élèves  de  réaliser  une

architecture en maquette.

Travailler sur la forme dans l’architecture en s’intéressant à la géométrisation et à la déclinaison

d’une forme en partant, du travail de Bernard Tschumi, peut aussi être une piste intéressante.

On peut également faire travailler les élèves sur leur environnement, en organisant une sortie dans

le village et visiter l’église pour parler des vitraux et évoquer les motifs, les couleurs. 

Nous pourrions travailler sur l’architecture du collège, pour amener les élèves à porter un regard

différent sur leur environnent quotidien pour en améliorer leur vision.

On pourrait aussi faire un parallèle entre architecture et artisanat, en évoquant le travail sur la ligne,

la ferronnerie, les cadres de porte, les gardes corps autour des fenêtres.

Travailler sur l’architecture suppose aussi de travailler sur la notion d’espace ; on peut alors aborder

l’in-situ et travailler dans l’architecture par le collage dans le lieu, la cour de récréation. Cette piste

pourrait amener les élèves à travailler dans un lieu réel, et à prendre en compte la particularité du

lieu pour se confronter à son architecture.

De plus, pour sensibiliser les élèves à l’histoire de l’architecture, nous pourrions travailler en EPI

avec les collègues d’histoire-géographie. Nous pourrions également organiser des sorties dans des

lieux culturels, notamment à Paris dans la fondation Louis-Vuitton, la fondation Quartier, ou encore

dans l’institut du monde arabe.

L’entretien

Après avoir conversé avec Pascal Bertrand, tuteur INSPE, en amont du pilotage du cours,

certaines problématiques ont fait surface. En effet, l’incitation du jour «ça tient debout » couplé à la

contrainte imposée qui était celle de n’utiliser aucun matériel mais seulement ses mains, pouvaient

amener certains élèves à répondre très vite en réalisant des productions naissant du simple pliage

d’une feuille en deux en la déposant sur la table. Pour pouvoir permettre aux élèves de répondre à la

demande tout en prenant le temps imparti dans son intégralité, il fallait réfléchir à des stratégies qui



passaient par une seconde contrainte. Plusieurs choix s’offraient à moi. En effet, il était possible

d’amener les élèves à réfléchir au volume dans ses pluralités d’approches en faisant expérimenter

les sixièmes par différents temps de pratiques, relatant d’une nouvelle demande à chaque fois. Ainsi

différents titres, incitations et types d’exercices sont survenus dans la conversation. « Nos formes

s’associent » « Nos formes s’associent de trois manières différentes » « Mon volume est en contact

avec la table de trois manières différentes » « c’est fragile mais ça tient le temps d’une photo »

« équilibre/déséquilibre »  « Nos  volumes  deviennent  architecture»  « feuille  unique :  formes

multiples ». Cet entretien m’a permis de rebondir directement pour complexifier la demande, en

ajoutant la contrainte suivante : montrez trois façons différentes d’être en contact avec la table puis ,

dans un second temps de pratique, reliez votre travail à celui du voisin pour  permettre  aux  élèves

de  travailler  en  groupe,  point  qui m’intéresse  dans  le  cadre  d’une  des  parties  de  mon

mémoire,  celle  de  l’ouverture  à  l’altérité. J’ai ensuite demandé aux élèves de répondre à la fiche

élève distribuée et de réaliser un croquis de leur volume.

Le déroulé de la séance :

La séance débute par l’accueil des élèves. Je me place à l’entrée de la classe, leur demande 

de se mettre correctement en rang et de rentrer dans le calme. Ils posent leurs sacs au fond de la

classe  et  ne  prennent  que  ce  qui  leur  est  nécessaire,  rituel  établi par  Christophe  Litou

depuis  le début d’année. Arrivés à leur place, les élèves attendent que je leur demande de s’asseoir

avant de le faire,  j’attends ainsi  le silence.  Une fois  les élèves installés et  l’appel réalisé,  nous

rappelons ensemble ce qui a été fait la dernière fois que nous nous sommes vus. Une discussion est

amorcée autour  de la  « cité  d’ombre  et  de lumière » que  je  dirige vers  le  sujet  du volume en

nommant  une  des  création  tridimensionnelle  amorcée  par  un  binôme  d’élèves  la  séquence

précédente. Nous avons ainsi pu définir ce qu’était le volume et comment celui-ci se traduisait en

art,  notamment  dans  les  musées,  en  nommant  la  sculpture.  Je  leur  ai  ensuite  écrit  au  tableau

l’incitation du cours du jour «  Ça tient debout » et la contrainte « sans matériel » et leur ai demandé

de l’écrire dans leur cahier d’arts plastiques. « A votre avis, si je vous donne une simple feuille

blanche,  et  que  je  vous  dis  de  n’utiliser  aucun  matériel  pour  répondre  à  « ça  tient  debout »,

comment allez-vous pouvoir y répondre ? »

Une élève : « On va devoir utiliser seulement nos mains et peut être utiliser le pliage.»

« et si je vous dis maintenant qu’il va falloir, en plus de ça, me montrer trois façons différentes de

déposer  votre  volume  en  contact  sur  votre  table...»  J’interroge  les  élèves  pour  reformuler  et

m’assurer  que  la  demande  est  bien  comprise  par  tout  le  monde.  J’ai  ensuite  demandé  à  deux

sixièmes de distribuer les feuilles blanches une par personne, à leur demande, lors de la pratique,

j’en distribuerai de nouvelles.



J’ai laissé environ dix minutes aux élèves pour pratiquer.

La seconde phase autour de l’assemblage de leurs volumes pour ne former plus qu’un a ensuite été

amorcée. Toujours une dizaine de minutes. J’ai ensuite distribué la fiche élève. Puis je l’ai ramassé

et j’ai demandé aux élèves de dessiner leur volume sur le cahier.

Verbalisation préparée : Amener les élèves à évoquer les 3 types d’actions propres à la réalisation

d’un volume (tailler, modeler, assembler) - évoquer les modalités de présentation - Parler du temps

de création de l’œuvre. J’ai amené les élèves, lors de la mise en commun, à évoquer les gestes

d’action par lesquels ils étaient passés pour réaliser leurs volumes. J’ai donc invité une élève à être

scripteur pour noter tout ce qui était dit au tableau. Cette liste de gestes a ensuite été recopiée sur le

cahier. 

Ce qui a été écrit au tableau :

- DECHIRER

- FROISSER

- PLIER

- ASSEMBLER

-  ROULER

- ABIMER

J’ai ainsi pu rebondir sur la manière dont sont créés les volumes en art, notamment les sculptures.

On a pu énumérer les matières et matériaux dans lesquels celles-ci étaient faites comme l’argile, la

pierre, le bois, le papier, le métal...et en venir aux manières dont on crée une sculpture : tailler,

modeler, assembler, mouler.

J’ai ensuite laissé place à la seconde phase de pratique :

« nos formes s’associent pour ne former qu’un seul volume »

« Cette fois vous êtes en binôme pour pouvoir répondre à cette demande » 

10 minutes de pratique, puis petite mise en commun : 

« comment avez vous fait pour que vos volumes tiennent ensemble » 

« à quoi ça ressemble ? »

« Est-ce qu’on peut les déplacer ? »

J’ai demandé à deux élèves de distribuer les fiches élèves et j’ai demandé à la classe d’y répondre

individuellement.



Les conseils du tuteur terrain :

L’axe prioritaire sur lequel je dois travailler selon Christophe Litou, tuteur terrain, reste axé sur

l’espace. 

La gestion de l’espace

Comment était organisée la classe, pourquoi, dans quel but ?

L’organisation spatiale de la salle de classe est à changer en fonction des situations d’enseignement. 

En quoi cette organisation est-elle importante ? Qu’engage-t-elle ?

« L’espace traditionnel de la salle de classe aux pupitres orientés vers le bureau n’a plus cours. A 

l’image des multiples démarches de l’art contemporain, l’espace est aujourd’hui diversifié, surtout 

mobile en fonction des tâches. »

Gaillot, B-A. (2014), Arts Plastiques, Cléments d’une didactique critique. Paris, PUF, P.164.

L’organisation  de  la  salle  de  classe  de Christophe  Litou, en forme de U face au tableau,

accueille  en  son centre  une  grande  table  pour  disposer  le  matériel  pour  les  élèves,  et/ou  pour

échanger  lors  des  verbalisations.  Au  fond  de  la  classe,  plusieurs  grands  îlots,  comme  autant

d’espaces  de  travail,  sont  utilisés  pour  les  temps  de  pratique.  J’ai  ainsi  voulu  y  remédier  en

changeant la disposition de la salle de classe, en aménageant les tables non plus en forme de U,

comme elles l’étaient initialement disposées, mais en îlots. Cet aménagement a pu permettre aux

élèves de se conseiller sous forme de petits groupes, lors des expérimentations plastiques, puis de

pouvoir comparer leurs productions. En effet, certains élèves ont voulu garder trace d’un volume

qui n’était pas forcément le leur dans leur cahier en représentant une création tridimensionnelle d’un

de leur camarade de l’îlot sur lequel ils étaient. Travailler en îlots a permis aux élèves, de découvrir

certaines stratégies possibles, en regardant les travaux des autres, pour pouvoir se les approprier et

affiner  leurs  découvertes.  Je  pensais  voir  dans  les  productions  plus  de  créations  avec  des

soustractions de matière ; peut-être aurais-je l’occasion d’en voir dans les séquences qui suivront.

Les points positifs !

Au vue de la situation ce lundi 6 mars, mes élèves de cinquième étant à une réunion énergie jeune,

j’ai du prendre une classe de sixième initialement suivie par Killian, mon binôme. Cette situation

m’a permis de rebondir en faisant face à l’inattendu. J’ai également pu voir une différence vis à vis

de la dernière visite de Pascal, où mes élèves étaient plus bruyants. J’ai réussi cette fois-ci à obtenir



plus rapidement le silence. De plus le fait d’avoir piloté la classe de sixième de Killian, m’a permis

d’enseigner deux fois cette séquence, une le matin devant Pascal Bertrand, et une l’après midi avec

les élèves avec lesquels j’ai l’habitude de travailler. J’ai ainsi pu réaliser de légères modifications,

notamment vis à vis de la dernière demande que j’ai axée autour de l’architecture.

Ainsi, si mon tuteur INSPE me pose la question de référence en architecture, je peux les énoncer,

mais aussi les montrer et les proposer aux sixièmes qui ont travaillés sur ce thème pour pouvoir en

parler. Je pourrais revenir sur la notion de projet et montrer en parallèle le croquis et la maquette, le

croquis et l’architecture. Le travail de maquette, par la manipulation plastique du papier ,mène à une

réalisation concrète et réelle d’une architecture dure.

Ce que je n’ai pas eu le temps de faire :

J’aurais pu passer du temps sur le point de programme « autoréferenciation de l’oeuvre d’art » vis à

vis de leurs productions qui n’étaient pas figuratives. Les sixièmes n’ont pas essayé de faire quelque

chose de vraisemblable, n’ont pas pensé au référent ! Chose très intéressante sur laquelle je pourrais

rebondir !

 

Ce que les élèves vont retenir de la séquence, la trace écrite.

La trace écrite dans le cahier fait mémoire de la séquence.

Pour cette séquence, je leur ai demandé d’écrire sur leur cahier : le nom de la séquence, 

la contrainte, les verbes d’action écrits au tableau, le croquis et la fiche élève que j’ai ramassé pour

pouvoir valider ou non des compétences relatives à la séquence que je leur rendrai pour qu’ils

puissent  la  coller  dans  le  cahier  cette  fiche  reprend  les  mots  de  vocabulaire  et  lesréférences

artistiques.

Quelques réponses d’élèves sur la fiche élève :

Décris une de ces trois œuvres, ce que tu vois, 

les techniques employées…

-  « je vois une tête taillée dans le marbre »

-  « La pensée, je vois un buste taillé en pierre,

 il n’y a des détails que sur le visage »

-  « Il y a de l’argile posée dans une main, il appuie et 

ça fait des marques. La technique employée 

c’est le modelage. »

- 1 : modeler 2 : assembler 3 : tailler



-  « La femme n’a pas de membre »

- « Ça a été fait avec de l’argile, modelé avec ses doigts »

- « L’œuvre de Gabriel Orozco est un bout d’argile qu’il a pressé entre ses mains. »

- « Sur la troisième il y a une personne qui presse de l’argile dans ses mains et ça fait une forme

avec des bosses et des creux. »

Quels sont les liens entre cette œuvre et ton travail ?

-  «  Sur la troisième photo, il n’a pas de matériel, il fait ça avec ses mains. »

- « Elles sont toutes dures ( la 1 et la 2), elles sont toutes debouts »

-  « La 2 et la 3 c’est de l’art abstrait »

- « Ça tient debout. »

- « Elles sont toutes en 3D comme mes œuvres »

Pour la fiche élève :

J’aurais également pu mettre des mots à disposition des élèves pour que la description d’une des

trois œuvres et les liens à faire avec celles-ci soient plus simples, ou des questions types telles que : 

« Qu’est-ce que je vois ? Quelles formes ? Qu’est-ce qui m’interpelle ? A gauche ? A droite ? En

haut ? En bas ? Etc.

Il  aurait  été  également  judicieux de  mettre  à  disposition  des  élèves  un  glossaire  autour  de  la

forme,  pour  qu’ils  puissent  réutiliser  les  mots  de  vocabulaire  appris,  et  en  découvrir

d’autres,  lorsque  je  leur  demanderai  plus  tard  dans  l’année  de  réaliser  des  traces  écrites  (voir

annexe).



Voici à quoi est censé ressembler le cahier des sixièmes.



Les références que j’aurais pu également montrer :

Regarde maman, Ganaëlle Maury, accumulation au sol de débris de papiers administratifs, 2011 

Labyrinthe et Grand Pozzo, Michelangelo Pistoletto, 2008, carton ondulé 

Bateau, Zhu Jinshi, 2012, papier de riz 



Les créations des élèves :



Et quand ça se transforme en architecture !!



Ma fiche de préparation de cours







La fiche élève :



Le glossaire sur la forme :

Forme 

A

Allégorie : 
Représentation  d’une  idée  abstraite  sous  un  aspect  corporel.  Assez  souvent  c’est  une
personnification, c’est-à-dire que l’apparence sensible est celle d’un être humain ; mais bien des
allégories ne sont pas anthropomorphes. 

Amorphe : 
Signifie étymologiquement sans forme, et s’est d’abord appliqué aux substances qui n’ont pas de
forme déterminée, notamment : qui ne se cristallisent pas. 

Anthropomorphe : 
Qui rappelle la forme humaine. 

Apparence : 
Aspect sous lequel un objet se manifeste, en tant que cette présentation se distingue de la chose
manifestée ainsi. 

Arabesque : 
1.  Ligne  sinueuse  composée  d'une  suite  de  courbes  et  contre-courbes.  2.  Motif  répétitif  aux
caractéristiques semblables.

B

Bord : 
Pourtour, partie située à la limite, au contour, ou encore à l'extrémité d'une surface ou d'un objet. 

C

Calligramme :
Texte le plus souvent poétique dont les lettres ou les mots forment aussi un dessin. Ce dessin est une
illustration du texte. L’écrivain Guillaume Apollinaire (1880-1918) est l’un des grands spécialiste
du genre.

Caricature : 
Oeuvre d’art figurant un être quelconque sous un aspect rendu volontairement affreux, difforme,
odieux ou ridicule, tout en restant jusqu’à un certain point ressemblant et reconnaissable.
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Cerne : 
Trait d’épaisseur variable qui délimite une forme en la circonscrivant. Dans la bande dessinée, le
cerne est généralement noir (Fernand Léger, Pierre Alechinsky, Hervé Di Rosa). 

Chatironner : 
Ce terme qui appartient à la technique de la céramique est  employé parfois par les peintres.  Il
signifie entourer le motif d’un cerne sombre nettement tracé. Techniquement le chatironnage est
utile, notamment dans les pièces de grand feu, pour séparer les émaux voisins et les empêcher de
fuser les uns aux autres. 

Contour :
C’est la ligne qui marque le tour d’un corps, d’un objet ou d’une figure . Le contour est une limite.

D

Délimiter : 
Circonscrire, fixer et marquer les limites, les frontières. 

Disproportion :
Défaut de proportion, volontaire ou non.

Distorsion : 
Déformation d’images, à l’origine optique, par des lentilles ou des miroirs, et, en infographie, par
des outils d’un logiciel. Ce type de déformation peut également concerner les sons.

E

Empreinte :
C’est  la  trace  laissée  par  quelque  chose  ou  quelqu’un,  sous  l’action  de  son  poids,  de  son
déplacement ou par frottage. 

Épure : 
Dessin linéaire représentant les dimensions d'un objet (souvent architectural) par ses projections sur
une surface plane : plan, profil,  élévation. L’épure se distingue du schéma, du dessin abouti,  de
l'esquisse, du croquis, de l’ébauche (voir définitions).

F

Façonnage :
Désigne toutes les opérations de mise en forme d’objets ou d’œuvres en trois dimensions, à partir de
matériaux plutôt durs comme le métal, le bois, etc. On emploie des machines ou des outils.

31
Facture : 



Manière  dont  un  peintre  a  exécuté  son  œuvre.  La  facture  englobe  le  mode  d’application  des
couleurs,  l’élaboration  de  la  composition  et  tous  les  aspects  techniques  du  tableau(  ou  de  la
sculpture, du dessin, etc.). 

Figure : 
Forme identifiable, autonome, qui peut ressembler à un corps ou à un objet. En peinture, la figure
s’oppose au fond quand elle  est  un motif  isolé.  L’idée de figure n’est  pas  à  limiter  à  la  seule
représentation de la réalité : on parle aussi de figure géométrique. 

I

Informe : 
Ce qui est dépourvu de forme propre, de forme stable ou ce à quoi il est impossible d’attribuer une
forme déterminée :  une sculpture molle par exemple. Un courant de l’art  abstrait  occidental de
l’après-guerre est dit informel, en ce qu’il privilégie des formes non figuratives et inclassables.

M

Motif : 
Thème plastique d’une œuvre ou d’une structure graphique ornementale répétitive. Peindre sur le
motif : peindre d'après nature. 

Morphing : 
Métamorphose d'une forme en une autre sans impression de rupture. 

Moulage : 
1. Action de fabriquer en utilisant un moule ou le résultat de cette action : l’objet ou l’ouvrage
obtenu.  2.  Copie  d’une  œuvre  originale  par  l’intermédiaire  de  son  empreinte.  Reproduction  et
original  ont  la  même forme,  rarement  la  même matière  :  moulages  en  résine  de sculptures  en
obsidienne.  Plasticité :  1. Caractéristique de ce qui peut prendre forme et changer de forme. 2.
Ensemble des caractéristiques perceptibles d’un objet ou d’une œuvre. 

P

Paréidolie :
Sorte d’illusion d’optique qui consiste à associer un stimulus visuel informe et ambigu à un élément
clair et identifiable, souvent une forme humaine ou animale.
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Plastique : 
Qui a rapport à la beauté des formes. On emploie ce qualificatif pour désigner les aspects visuels
d’une œuvre, par opposition aux aspects matériels ou intellectuels. Les recherches plastiques d’un



peintre concernent aussi bien le dessin que la couleur, la composition et l’agencement des formes.
Les arts plastiques sont ceux qui s’occupent de l’élaboration des formes : le dessin, la peinture, la
sculpture et ; théoriquement, l’architecture. 

Plein : 
Partie massive d’une construction architecturale ou sculpturale, par opposition aux parties évidées
ou  sculptées.  Dans  le  graphisme,  la  calligraphie  ou  l’écriture,  partie  épaissie  d’une  ligne,  par
opposition  au  délié.  3.  Catégorie  esthétique  initiée  par  Arman  lors  d’une  célèbre  exposition
éponyme à la galerie Iris Clert, laquelle fait suite et répond à l’exposition Le vide d’Yves Klein dans
la même galerie.

S

Silhouette :
C’est  le  contour  ou les  lignes  générales  d’un corps.  C’est  aussi  une forme schématique qui se
détache sur un fond.

T

Tondo :
Dérivé de l’italien rotondo, « rond ». Peinture de forme circulaire. Les tondo ont connu une grande
vogue à Florence à la fin du XVe s.

V

Vaporeux : 
Qui a le caractère d‘une vapeur, c’est à dire d’une légèreté impalpable, une certaine transparence,
des formes floues sans contours arrêtés, une pâleur et une atténuation des lumières et des couleurs. 

Z

Zonisme : 
Au début du XXe siècle, le mouvement éphémère de zonisme prônait le principe de la division des
surfaces en zones qui devraient communiquer entre elles, tout en se différenciant par la qualité des
formes et des couleurs.

Zoomorphe : 
Dont la forme évoque celle d'un animal. 


