LE MOMENT DE PRESENTATION

ET LE STATUT

 DE LA REFERENCE ARTISTIQUE


«  Une œuvre d’art ne s’épanouit qu’à son heure. Pour être bien comprise, elle a son moment. »  

         Odilon REDON

« La référence iconique est une donnée importante du dispositif didactique dont il s’agit d’envisager préalablement la fonction. En effet, la portée du document sera totalement différente selon qu’il est apport magistral ou objet de recherche, selon qu’il est introduit dans une séquence avant, pendant ou après l’effectuation. Présenté avant, il peut être le support initial de la recherche plastique, il peut aussi avoir pour fonction d’amorcer l’expression plastique mais on doit craindre en ce cas la modélisation si les propositions de départ ne sont pas suffisamment diversifiées. Pendant l’effectuation, le document est facteur de relance, il peut introduire le doute qui stimule, c’est une aide pour les plus démunis. Envisagée après, la référence est élargissement du bilan des démarches, ancrage au champ, elle peut aussi donner lieu à recherche ou analyse afin de vérifier les acquis notionnels. »                             



         

   







           
Bernard-André GAILLOT

« Voir des œuvres, j’aime pas trop, mais ça donne un chemin ».







                                                                                Guillaume


L’étude des différents cas (œuvre, artiste, références au début, milieu ou fin de la séquence) expérimentés lors de cette recherche-formation a permis de mettre en évidence un certain nombre de tendances que nous allons analyser ici.

1. LE MOMENT :

A. AU DEBUT :

Il semblerait, tout d’abord, du point de vue des élèves interrogés, que le moment le plus pertinent pour présenter une référence artistique soit le début de la séance :

Pour l’incitation « Rêver un espace de communication », la présentation des œuvres, les explications de Carl HURTIN ou de l’enseignant ont permis  de montrer aux élèves une attitude artistique possible, et ceci malgré la complexité de l’œuvre et de la démarche artistique. La référence artistique fonctionne, pour les élèves, comme un exemple, un éclairage possible de l’incitation. La majorité des élèves disent ne pas être influencés par cet apport. 

 Par ailleurs, on peut noter un effet de modélisation inconscient chez beaucoup d’élèves qui ont vu l’artiste (la moitié d’une classe utilise le tunnel, la serre, le cylindre ou le tube comme principe organisateur de leur production). La référence artistique au début de la séance est donc plutôt appréciée par les élèves. Elle leur permet de mieux appréhender l’incitation, mais elle peut être source de modélisation.

Pour l’incitation « Les mains dans le sac » la présentation au début apparaît comme beaucoup moins pertinente du point de vue des élèves interrogés. L’effectuation paraissant beaucoup plus ludique, moins intellectualisée, la présentation des œuvres et le discours de Philippe POUPET ou de l’enseignant semble n’avoir pas trouvé d’écho chez les élèves. Il semble par ailleurs que les objectifs n’aient pas été saisis par les élèves dans la plupart des cas.

On peut donc avancer que certaines œuvres semblent plus « pédagogiques » que d’autres. Il faut que la référence artistique et l’incitation entrent en résonance réciproquement, sous peine, du point de vue de l’élève, de ne pas trouver d’écho favorable.

On peut avancer également que nos dispositifs, et en particulier les incitations proposées, qui appartiennent à la terminologie habituellement pratiquée en Arts Plastiques soient trop compliqués pour des élèves de collège, et que les œuvres proposées ne soient pas en rapport direct avec les objectifs d’apprentissage recherchés, ce qui expliquerait les inadéquations entre les attentes des enseignants et les réponses formulées par les élèves dans leurs productions et dans les interviews.

On ne saurait trop conseiller, au vu de ces différentes expérimentations, de choisir des incitations et des références plus simples, et en parfaite adéquation avec les objectifs préalablement fixés.

Simplicité ne voulant pas dire simplisme, il faut choisir les références artistiques avec le plus grand soin, sous peine de ne pas être effectivement utiles à l’élève. 

Il semblerait que les élèves aient une vision pragmatique de la référence artistique. Celle-ci n’est pas là en tant que plus-value culturelle, mais bien en tant qu’éclairage possible du problème posé. La référence est là pour servir la pratique de l’élève.

B. AU MILIEU :

On a demandé aux élèves, au milieu de la séquence, soit d’expliquer, soit de trouver un titre ou un dispositif de présentation de leurs productions. 

Lorsque les références artistiques sont arrivées à ce moment là, il semble qu’elles aient eu, du point de vue des élèves interrogés, un intérêt ou une utilité, car elles ont  permis de mettre en évidence l’importance du discours artistique, du titre et l’attention à la présentation de l’œuvre. Il semblerait que là aussi, lorsque le problème posé semble difficile, la référence artistique joue un rôle d’éclaircissement. Elle apparaît comme une interface entre les attentes de l’enseignant et les images mentales des élèves.

Mais l’intérêt de références présentées au milieu paraît beaucoup moins pertinent par les élèves que si elles avaient été présentées au début. On peut noter que l’intérêt de la référence décroît au fur et à mesure que se passe le cours. L’intérêt devient négligeable, voire nul, à la fin de la séquence.

L’hypothèse de départ est qu’une œuvre présentée au milieu de la séquence serve de « relance » : présentation  de références artistiques pour restimuler les élèves « en panne ». Elle permet d’illustrer le propos et les explications de l’enseignant. Elle peut apparaître comme une aide possible à un moment où l’élève est en difficulté. Elle a donc un rôle essentiellement pratique. 

Quand la séquence comprend plusieurs séances comme ici, la référence artistique, au début de la deuxième séance permet de recentrer le propos, de « rafraîchir » la mémoire des élèves, ou de les aider à aborder la deuxième partie du travail.

Pour les élèves interrogés, la fonction de « relance » n’apparaît pas comme significative. On peut avancer qu’elle peut, par contre, permettre à l’enseignant, de modifier, d’affiner ou de recentrer son dispositif initial, s’il a été mal compris par les élèves. 

C. A LA FIN :

Dans le cas ou la référence artistique apparaît à la fin, il semblerait qu’elle n’est eue aucune utilité du point de vue des élèves. L’immersion de l’élève dans sa pratique fait que les références finales ne trouvent pas d’écho dans leur questionnement. 

On peut se poser la question de la pertinence de ce moment et du statut de la référence artistique à l’issue de la séance :

Dans beaucoup de propositions de cours, notamment dans les concours de recrutement, la référence explicite à l’art se profile en fin de cours. A mon avis, la référence artistique devient  une référence culturelle, dans le sens où elle ne renvoie qu’à elle-même. Il s’agit d’une plus-value culturelle qui a peu ou pas d’effet chez l’élève, mais qui, par contre légitime l’enseignant détenteur de connaissances, et l’institution comme lieu de distribution du savoir. 

Dans le cas ou la référence finale va servir d’amorce ou d’articulation au cours suivant, elle trouve sa pleine légitimité. Il en est de même lorsqu’elle permet de contrôler lors de l’évaluation, les capacités de transfert de l’élève  par la présentation d’œuvres intégrant la ou les notions abordées dans le cours. Enfin, elle peut être objet d’étude ou d’analyse et là encore elle trouvera sa légitimité, si l’inscription à la fin de la séance peut servir l’élargissement du domaine abordé. 

2. LE STATUT :

L’élève se construit par imitation, par rapport à l’adulte. C’est l’adulte (professeur ou artiste) qui montre, donne à voir des œuvres. L’élève ne sait pas que c’est une œuvre d’art, il le croit. Il croit que ce sont des œuvres d’art (la plupart du temps absentes) car elles sont montrées, présentées, légitimées par le professeur. Dans un cas étudié, les élèves n’avaient pas aperçu les œuvres accrochées dans la classe. C’est l’enseignant qui focalise le regard de l’élève, et qui justifie l’œuvre. 

L’Hypothèse de départ était que la référence artistique apparaît comme un modèle, c’est-à-dire le résultat d’une démarche artistique que l’élève va s’approprier en tant qu’impulsion pour sa propre recherche (valeur d’exemple, de contre-exemple, d’idéal, de guidance, de point de départ, de posture préalable…). Elle incite à l’assujettissement ou à la transgression. Elle permet de construire un questionnement, de se construire, de se découvrir, de mieux prendre, par comparaison, la mesure de sa propre épaisseur. 

La rencontre avec l’artiste ou l’œuvre,  permet aux élèves de prendre de la distance par rapport à leur démarche, et peut-être après coup de mieux comprendre celle de l’artiste.

On peut dire que la pratique leur donne accès à l’œuvre, mais que l’œuvre les aide dans leur pratique.

Concernant « Rêver un espace de communication », la plupart des élèves ont réfuté l’apport de la référence, et l’incidence de l’œuvre sur leurs productions est restée faible : la plupart des élèves ont réutilisé les stéréotypes actuels de communication : téléphones portables… L’œuvre n’a pas nourri les productions, sauf lorsque l’artiste était présent et la classe particulièrement attentive.

Concernant « les mains dans le sac », l’influence de la référence est également niée, et l’incidence de l’œuvre sur les productions est inexistante. La très grosse majorité des réalisations se borne là aussi à des représentations stéréotypées : personnage…, objets… Les élèves n’ont absolument pas pris en compte, même quand l’artiste était présent, les spécificités de l’œuvre et les explications de l’enseignant. Il semblerait que l’aspect ludique du sujet est pris le dessus et que les attentes de l’enseignant, si elles ont été clairement explicitées, n’ont pas trouvé d’écho chez les élèves.

Cette indifférence à l’œuvre soulève des questions sur le statut et la fonction de la référence artistique:

Du point de vue des élèves : Y avait-il adéquation entre l’incitation et les œuvres présentées ?

Du point de vue de l’enseignant : Y avait-il adéquation entre les objectifs d’apprentissage et les œuvres ?

Même si le constat paraît pessimiste, ces expériences permettent de mettre le doigt sur le problème du choix des œuvres et des artistes, et surtout de l’extrême difficulté à mettre en adéquation des objectifs d’apprentissage et des postures artistiques.

En conclusion, on s’est aperçu qu’en phase inaugurale, la référence artistique apparaît comme support inducteur et déclencheur, elle a ouvert un questionnement et simultanément un élément de réponse. Matérialisation d’une démarche singulière, elle a incité à élaborer une démarche personnelle.  On peut donc dire que l’élève n’a pas imité une œuvre mais plutôt une attitude.

Dans le cas où l’artiste était présent dans la classe, on a assisté à une modélisation, ou tout au moins à une influence sur près de la moitié des productions. Il s’agirait, ici d’un excès d’imprégnation. Au cinéma, on évoque le phénomène de projection-identification lorsque le spectateur s’identifie au héros. Il semble que ce phénomène puisse advenir en classe, même si les élèves s’en défendent.

Dans le cas où les élèves ne valident pas le statut d’artiste à la personne qui les visite, l’artiste se doit de les convaincre. Le professeur doit également justifier le choix de son invite. Si l’élève est convaincu, l’imitation, en tant que processus de création, peut retrouver ses droits. Sinon, on assiste à un blocage et un déni chez l’élève par rapport aux adultes présents. La référence artistique se définit en tant que modèle que l’élève accepte, rejette ou nie.

Du point de vue de l’élève, les partis-pris de l’enseignant sont fondamentaux. On peut avancer que le modèle, la référence, en fin de compte, c’est l’enseignant.
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