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Pratiques artistiques & processus de création de l’école à l’université
Regards pluridisciplinaires et transversaux

Colloque
Faculté d’Éducation de l’Université de Montpellier (laboratoire LIRDEF / ALFA)

ESPE du Languedoc-Roussillon
Résumés des communications et notices biobibliographiques des intervenants
Organisation
Aldo Gennaï est formateur de français (PRAG, docteur) à la Faculté d’éducation de l’Université de Montpellier et chercheur associé au laboratoire LIRDEF, équipe ALFA (EA 3749). Ses recherches portent sur la didactique de la littérature, en particulier sur l’enseignement des textes du patrimoine à l’École, en relation avec les adaptations et l’ensemble des objets sémiotiques secondaires qu’ils génèrent. Il a également consacré ses recherches à la littérature française du xvie siècle et a publié notamment une thèse intitulée L’idéal du repos dans la littérature française du xvie siècle (Classiques Garnier, 2011 ; lauréat du prix Monseigneur Marcel de l’Académie française, 2013). Il est l’auteur d’articles sur l’œuvre poétique de Ronsard et a contribué au Dictionnaire de Pierre de Ronsard (sous la direction de François Rouget, Champion, 2015).
Isabelle Poussier est Maitre de conférences à la Faculté d’éducation de l’Université de Montpellier et artiste plasticienne. Elle est spécialiste d’art contemporain, de recherche en poïétique et de didactique des arts plastiques, de la formation initiale et continue des enseignants. Elle est titulaire d’un doctorat en « Arts et sciences de l’art, option : arts plastiques » (Université Paris I) et de l’agrégation d’arts plastiques. Plasticienne, elle travaille à la frontière entre plasticité et écriture. Elle est l'auteur de nombreux articles dans des revues spécialisées et publie régulièrement ses travaux de recherche. Membre de l’unité de recherche LIRDEF (ESPÉ de Montpellier II) et chercheur associé à l’Institut ACTE, UMR du CNRS/PARIS I.
INTERVENANTS
Joëlle Aden
Professeur à l’université Paris-Est Créteil – IMAGER (EA 3958).
Stéphane Soulaine
Université de Montpellier – LIRDEF.
Processus de création artistique et approche énactive : accompagner les futurs enseignants de langue.
Axe 3. Pratiques artistiques et formation des enseignants.

Nous présenterons les fondements d’un dispositif de formation des futurs enseignants qui s’appuie sur une approche énactive, c’est-à-dire sensible, émergente, transdisciplinaire de l’enseignement des langues. Dans la démarche que nous explorons, les futurs enseignants sont invités à créer un « objet » artistique (scénique et filmique) qui associe plusieurs disciplines artistiques (danse, expression dramatique, arts plastiques, photo…) et plusieurs langues (premières, secondes ou en cours apprentissage). 

C’est par l’expérience du processus de création entre les étudiants et avec des artistes que s’élaborent progressivement :

· la prise de conscience du rôle du corps et des émotions dans le langage ;

· les fondements didactiques d’une démarche cognitive performative et intégrative.

La communication s’appuiera sur un compte rendu d’expériences menées auprès de différents publics, en formation initiale ou continue, dans le cadre de parcours de master MEEF. 

Joëlle Aden est professeur des universités à l’université Paris-Est Créteil – ESPE de l’académie de Créteil. Elle inscrit ses travaux sur l’éducation aux langues et par les langues dans le paradigme de l’énaction de Francisco Varela en s’appuyant notamment sur l’expérience artistique et esthétique, principalement le théâtre. Elle travaille sur le rôle des émotions et de l’empathie dans les interactions et leur didactisation. 

Stéphane Soulaine est maître de conférences à l’université de Montpellier – ESPE du Languedoc-Roussillon. Ses travaux portent sur le rapprochement entre didactique des langues et pratiques artistiques, théâtre et danse, ainsi que sur la mise en résonance de la phonologie de l’anglais et la théorie du mouvement. Ses recherches actuelles s’inscrivent  dans le courant des savoirs incorporés (paradigme de l’énaction).
Valérie Arrault
Professeur à l’Université Paul-Valéry-Montpellier.

En art, les stéréotypes ont la peau dure.
Axe 3. Pratiques artistiques et formation des enseignants.
L’art serait par nature, entend-on dire le plus souvent, le résultat d’une expression libre et spontanée.  Or, si on accepte de penser que l’art soit l’expression d’une culture en rapport avec les bouleversements historique, sociologique, scientifique, culturel et idéologique qui interviennent dialectiquement dans les influences constitutives de l’acte d’un projet artistique, il devient alors difficile d’abonder dans le sens de cette idée reçue. 

Comme toute production culturelle, toute pratique artistique manie des formes qui peuvent être aussi bien en rupture ou en héritage, ou encore se faire en écho aux mentalités dominantes qui lui sont contemporaines. Une telle sédimentation introduit des inconscients culturels porteurs de croyances, de valeurs, d’idéologies spécifiques à chaque culture. 

Apprendre à décrypter les pratiques artistiques, en vue d’identifier les inconscients culturels qui y résident, se révèle être une opération fructueuse pour activer un processus susceptible de rendre un esprit libre, c’est-à-dire, dégagé des canons de la mode et de la doxa. Tout un projet pédagogique qui rencontre des résistances car les stéréotypes, comme le sait déjà, ont la peau dure… 
Valérie Arrault est Professeur des universités en Arts plastiques à l’Université Paul-Valéry – Montpellier III. Habilitée à diriger les recherches depuis 2009, docteure en Arts et Sciences de l’art, option Arts plastiques en 1996, agrégée d’Arts plastiques en 1991. Elle est membre du RIRRA 21 (EA 4209) où elle est responsable du programme Pratiques plastiques contemporaines et contre cultures. Elle est directrice du master Arts plastiques. Elle enseigne les pratiques numériques et traditionnelles critiques dans le cadre de ses ateliers-séminaires. Elle étudie la redéfinition du statut anthropologique de l’art, telle qu’elle s’est engagée dans certains champs de la Théorie critique et de la sociocritique. Deux axes de recherche caractérisent ses travaux. Le premier est l’étude du statut de l’esthétique kitsch. Son second axe de recherche « Arts et sciences » interroge les enjeux politiques et idéologiques du rapport homme/machine/environnement. Ayant ouvert un parcours pro vidéoludique au sein du master Arts plastiques, elle examine le jeu vidéo comme étant une expression culturelle postmoderne au prisme des rapports entre les Arts et les sciences.

Elle est l’auteur de L’empire du kitsch, publié chez Klincksieck, en 2010. En 2017, un ouvrage en co-rédaction va être publié aux Éditions de l’Échappée (le titre est encore en discussion). Ses récentes contributions dans des ouvrages collectifs sont : 

· « La neutralité documentaire de l’œuvre photographique de Bernd et Hilla Becher », Sociocriticism, Institut International de sociocritique, Grenade, Espagne, 2016 (novembre).

· « Corps à corps », Une esthétique du trouble, L’Harmattan, 2015, pp. 13-29.
· « Du kitsch et du trash », Anthropolitiques. Jean-Loup Amselle, une pensée sans concessions, Paris, Karthala-MSH-M, coll. Hommes et Sociétés, 2014. 
· « Droit et architecture à Las Vegas : configuration d’une dislocation du temps et de l’espace », Reconsidérer les frontières disciplinaires, leurs interactions et leurs mutations, PUAM, décembre 2014, pp. 203-211. 
· « Le banal comme fiction postmoderne », L’art entre fiction et réalité, L'Harmattan, 2014.
Frédéric Astruc
Maître de conférences en cinéma à l’Université Paul-Valéry de Montpellier.

Du cinéma, création collective et pluridisciplinaire, et de son enseignement pratique.
Axe 1. Quelle(s) définition(s) ? Quelles pratiques ? Quelle(s) évaluation(s) ?
1. Le réalisateur comme créateur (pertinence et limites).

Nous définirons dans un premier temps le terme de réalisateur du point de vue de l’histoire du cinéma et de l’évolution de son statut au fil du temps. Puis nous nous pencherons sur la singularité du cinéma, qui concourt à la réalisation d’une œuvre, le film, en multipliant les échanges avec des collaborateurs aussi nombreux que distincts. Nous inviterons ainsi à envisager le cinéma comme alchimie des arts, qui organise et hiérarchise de multiples créations en son sein, et nous efforcerons de problématiser la place particulière qu’y occupe le réalisateur. Doit-il être considéré comme le seul créateur de l’œuvre cinématographique ? Quel est son véritable rôle dans le processus de création ?

2. La réalisation à l’épreuve de son apprentissage (retour d’expérience).

Il s’agira dans un deuxième temps de présenter et d’analyser un cours sur le réalisateur dispensé à l’université Paul-Valéry (niveau L1). Comment enseigner la réalisation en un module de 26 heures quand la FEMIS déploie sa formation sur quatre ans ? Comment faire éprouver la réalité du métier de réalisateur aux étudiants ? Quels sont les moyens techniques dont ils disposent pour mener à bien des « exercices » ou au mieux des « essais » filmiques ? Comment les évaluer ? La réalisation doit-elle être le lieu de la synthèse de la théorie et de la pratique ?… Nous tenterons d’apporter des éléments de réponses à ces questions – et quelques autres – au travers de commentaires sur le cours et de brefs extraits de travaux d'étudiants.
Frédéric Astruc, maître de conférences en cinéma à Montpellier III, est l’auteur d’articles sur le film noir (Dassin, Hitchcock, Tourneur…) et le néo noir (Lynch, les frères Coen, Mann…), la représentation de l’horreur (chez Argento, Bava, K. Kurosawa…), coordinateur d’un ouvrage collectif sur le sujet (Représenter l’horreur, Rouge profond, coll. Essais), et par ailleurs auteur d’un livre, Le Cinéma des frères Coen, paru aux éditions Cerf/Corlet (coll. 7ème Art). Il travaille actuellement sur la question de la poïétique au cinéma – soit la relation dynamique qui unit le cinéaste à son œuvre au moment où il crée. Il est également scénariste, réalisateur et monteur,  auteur notamment d’un long métrage, Odessa (2003), et de plusieurs documentaires consacrés au cinéma dans l’espace muséal.
Sandrine Bazile
Faculté d’éducation de Montpellier (Perpignan), LIRDEF-ALFA.

Tisser la toile théâtrale : penser le maillage d’une formation théâtre en master MEEF.
Axe 3. Pratiques artistiques et formation des enseignants.
Le constat de l’omniabsence du théâtre à l’école – absence en termes de formation initiale des futurs enseignants (notamment dans le premier degré), absence en termes d’habitudes de spectacle, absence dans les classes des textes issus des listes de lectures conseillées par le MEN, quasi-absence du théâtre dans les anciens programmes – se heurte désormais à un autre constat, celui de sa réapparition dans les nouveaux programmes, qui comptent par exemple pour le cycle 2 quatre mentions du terme : deux d’entre elles concernent la discipline français (à l’oral, mémorisation de textes et en lecture/compréhension, renvoi aux textes patrimoniaux), une autre s’inscrit dans la « démarche de projet » (PEAC) favorisant les « croisements disciplinaires », la dernière renvoie aux enseignements artistiques.

Comment concilier cette omniabsence du théâtre dans la formation et les injonctions des nouveaux programmes ? Une action de formation mise en place à la rentrée 2016 à Perpignan s’appuie sur la réflexion proposée par le Guide pour la mise en œuvre du parcours d’éducation artistique et culturelle pour proposer, au sein de l’offre universitaire (UE disciplinaires de français, projet interdisciplinaire, CRT « Littérature et arts », stage pratique…) une action de formation apte à articuler rencontre avec les partenaires ressources territoriaux et le spectacle vivant, collaboration avec les personnes extérieures, accompagnement au spectacle, découverte de textes contemporains pour la jeunesse, participation à des ateliers d’écriture et de pratique théâtrales… Cette action vise, chez le futur enseignant, au développement de compétences « spécifiques en éducation artistique et culturelle ».

Cette réflexion préliminaire, point de départ d’une recherche-action, vise la description d’un état des lieux (analyse des nouveaux programmes, ressources disponibles, représentations initiales sur le théâtre), celle d’une action de formation pensée comme la mise en abyme d’un PEAC ; elle est enfin l’occasion de définir un protocole de recherche associée visant à évaluer l’action de formation.
Sandrine Bazile est maitre de conférences à la Faculté d’éducation de Montpellier (Perpignan) – ESPE du Languedoc-Roussillon et membre de l’équipe ALFA-LIRDEF (Université de Montpellier). Ses recherches portent sur le théâtre contemporain, notamment sur les enjeux des pratiques créatives en classe, mais aussi sur le lien lecture-écriture au travers des réécritures du texte littéraire.
Christine Bertola
PRAG à l’ESPE de l’académie de Grenoble.

Entrer dans la danse de création: quelle spécificité à l’école ?
Axe 1. Quelle(s) définition(s) ? Quelles pratiques ? Quelle(s) évaluation(s) ?
Les formes de pratiques de la danse dans le champ extrascolaire enferment souvent les sujets dans une approche technique, où l’imitation du modèle et la recherche de conformité au modèle proposé priment. Or, à l'école, les programmes nous invitent à faire vivre aux élèves une démarche de création qui nous éloigne de ce mode de pratique. Créer sans modèle tout en construisant des savoirs consistants devient alors tout l’enjeu d’une pratique artistique spécifiquement scolaire. Qu’apprend-on alors?

L’atelier proposera une mise en pratique destinée à découvrir la danse de création pour un public hétérogène, tant du point de vue de l’expérience, que des représentations et des motivations. Il permettra de poser la question de la place de l’imitation dans une pratique scolaire, et de l’expression de la singularité de chacun à partir d’une mise en situation collective rassurante. Enfin se dégagera la perspective de la construction d’un savoir commun à partir des réponses singulières et personnelles à un problème posé à tous.

________________________________________________________________________________
Cyril Bourdois
 IA-IPR d’arts plastiques, rectorat de l’académie de Montpellier.

L’enseignement des arts plastiques : culture et pratique.
Axe 2. Enjeux dans le contexte éducatif, socio-économique et politique actuel.
Depuis l’origine de l’enseignement artistique (avant qu’il ne prenne le nom d’Arts plastiques) jusqu’aujourd’hui, la dualité culture/pratique adopte diverses modalités selon les époques. Ces dernières années n’ont pas épargné chez les enseignants un fort questionnement confirmant cette constante, à travers notamment l’installation de l’histoire des arts en collège. 

Le positionnement singulier de notre discipline dans le système scolaire français lui donne une place aussi indispensable que souvent incomprise, notamment en raison de la préhension majoritairement culturelle qu’on lui accorde...
Cyril Bourdois est agrégé d’arts plastiques, docteur en arts et sciences de l’art, et coordinateur des arts plastiques au CNED de Vanves. Il a publié récemment Art de la mort et mort de l’art, (L’Harmattan, 2013), Arts visuels et corps humain (Canopé, 2013). En préparation : L’image au cycle 4 en arts plastiques, Canopé.

Richard Conte
Professeur à l’université Paris 1 Panthéon-Sorbonne.
Des bénéfices de créer.
Axe 2. Enjeux dans le contexte éducatif, socio-économique et politique actuel.
Créer fait-il du bien ? Les représentations de l’artiste comme « suicidé de la société » ne sont pas enviables. Dans la mythologie romantique, l’œuvre comme « monstre à nourrir » mènerait à la folie et à la mort. L’artiste y est présenté comme en marge d’une société qui ignore son talent. 

Dans l’imaginaire dominant, tout se passe comme si la souffrance de l’artiste était le « carburant » de sa création et la condition même de son génie. Plus l’artiste consume sa vie, plus son sacrifice donnerait à ses œuvres de la puissance et de la valeur. Financièrement, un bon artiste serait donc un artiste mort. Cette caricature de la création artistique, même à bout de souffle, n’en finit pas néanmoins de fabriquer des répliques.

Dans les années 50, tout en continuant d’adopter la posture du démiurge, Picasso fait de l’artiste une « vedette » comparable aux acteurs de cinéma les plus en vogue. L’artiste jouisseur se joue des affres de la création tout en exhibant les arcanes de ses mystérieux pouvoirs, comme dans le film de Clouzot. Riche et célèbre, il a une vie publique où les « conquêtes » féminines semblent rythmer les « périodes » picturales. 

Aujourd’hui, loin de la misère et de la solitude, une autre mythologie – celle de la jouissance, du luxe et de la médiatisation –, présente l’artiste contemporain mondialisé comme superficiel, riche et adulé, dont les œuvres atteignent de son vivant des prix inouïs. Jeff Koons, Damien Hirst et quelques autres en sont les figures emblématiques. Quelles relations ce « carnaval » de l’art, avec ses aspects tragi-comiques, entretient-il avec une pensée sensible de la création ? Quelle exemplarité de l’artiste ? Quels rapports avec la joie de faire advenir une œuvre à l’existence ? Que faire de ces représentations quand il s’agit de transmettre, d’enseigner les pratiques artistiques ?

Richard Conte est agrégé et docteur HDR en arts et sciences de l’art, il est professeur à l’université Paris 1 Panthéon-Sorbonne. Il dirige depuis 2012, l’Institut ACTE (Art / Création / Théorie / Esthétique) UMR 8218 Sorbonne / CNRS. Il est artiste plasticien, pratiquant à la fois la peinture, la performance, la vidéo et le bio-art. Commissaire de plusieurs expositions, il est aussi membre de l’AICA. Dernières expositions : 2016 - Musée de la toile de Jouy, Jouy-en-Josas ; 2015 - Galerie Sutnar, Pilsen (République tchèque) : « L’amour et la guerre à Versailles », dans le cadre de Pilsen, capitale européenne de la culture 2015.

Dernières publications : Esthétiques du pire, Centre Pompidou - Metz, Liénart, Paris, 2012; Art Press 2, « Les arts numériques, anthologie et perspectives », Trimestriel n° 39, co-direction avec Norbert Hillaire. 
Laurence Espinassy
Maitre de conférences à Aix-Marseille Université, ADEF-ERGAPE – ENS Lyon.

Entrer dans la danse et le métier enseignant.
Axe 3. Pratiques artistiques et formation des enseignants.

Un programme de formation des professeurs a été mis en œuvre en 2015 à l’ESPE d’Aix-Marseille dans le cadre d’un PEAC en partenariat avec le Ballet Preljocaj (feuille de route conjointe MENESR & MCC). Ce projet articule en continu la pratique artistique, le travail enseignant et la recherche, dans une logique ancrée sur la rencontre de deux sphères d’activités (le travail des danseurs et celui des enseignants) et sur le décloisonnement disciplinaire. Dans cette formation « à » et « par » le PEAC, au-delà d’une simple sensibilisation à ce type de dispositif, on espère placer les étudiants dans une dynamique de construction de certaines de leurs connaissances et compétences professionnelles transversales telles que l’autonomie et la créativité au travail, la gestion de situations complexes (Espinassy, 2003, 2008, 2012 ; Espinassy et al., 2016).

Nous rendons compte de cette expérience novatrice et des premiers résultats de recherche sur le processus de « traduction d’une activité en une autre activité, et de liaison entre activités » (Clot, 2003). Notre étude croise, théoriquement et méthodologiquement, le champ de l’analyse ergonomique de l’activité (Faïta et Saujat, 2010) avec celui des didactiques des disciplines (Sensevy, 2007) et/ou professionnelles, et se fonde sur des enregistrements vidéo individuels en classe et collectifs au Ballet, et sur les mémoires professionnels produits par les étudiants engagés dans ce dispositif.

Laurence Espinassy est maitre de conférences, exerçant à l’ESPE d’AMU. Ses recherches s’inscrivent dans une logique d’Ergonomie de l’activité qui considère sérieusement le fait qu’enseigner est un travail, qui s’exerce au sein de collectifs et dans une histoire du métier. Ses travaux concernent prioritairement l’analyse de l’activité des professeurs d’arts plastiques. Responsable d’un axe de recherche qui regroupe plusieurs enseignants chercheurs et étudiants s’intéressant aux enseignements artistiques, les travaux engagés tentent d’éclairer l’activité enseignante dans ces domaines (APL, Éd. musicale, Danse…), en considérant, tout en le questionnant, l’enchevêtrement des enjeux didactiques et des enjeux ergonomiques. Elle est auteure de plusieurs articles, dont plusieurs sont regroupés à l’adresse suivante : http://www.pedagogie.ac-aix-marseille.fr/jcms/c_367621/fr/textes-de-laurence-espinassy. CV détaillé : http://adef.univ-amu.fr/fr/users/laurenceespinassyuniv-amufr
Jean-Jacques Félix
Faculté d’éducation de Montpellier, LIRDEF-ALFA.

Mary-Ève Penancier
Faculté d’éducation de Montpellier, LIRDEF-ALFA.

Traces et chorégraphie : matérialisation plastique du geste.
Atelier de pratiques artistiques : arts plastiques et danse.

Cet atelier propose de mettre en évidence un lien fort entre danse et arts plastiques afin d’en renforcer le sens. Il permettra aux participants de réfléchir de manière pratique, de passer de traces invisibles, mais lisibles dans l’espace, à des traces visibles, matérialisées. Enfin, cet atelier doit parvenir à changer certaines représentations communes aux deux disciplines qui s’épaulent. Un débat en fin de parcours permettra de montrer des références artistiques dans les deux disciplines.
Pierre Gosselin
Professeur, École des arts visuels et médiatiques, Université du Québec à Montréal.

Du processus de création en classe d’art.
Axe 1. Quelle(s) définition(s) ? Quelles pratiques ? Quelle(s) évaluation(s) ?
Comment définir le processus de création? Voilà une question qui dynamise mes travaux de recherche depuis plus de 30 ans. Convaincu de la valeur développementale du travail créateur, j’ai voulu en comprendre la nature profonde et concevoir une didactique qui lui donne une place centrale. Mes travaux m’ont amené au fil du temps à proposer des réponses à la fois différentes et complémentaires aux questions qui gravitent autour du processus créateur et de son rôle en éducation artistique. Au cours de ma présentation, j’aborderai ces questions et notamment celle de l’évaluation en art que des travaux plus récents m’ont amené à approfondir.
Pierre Gosselin est rattaché à la section éducation de l’École des arts visuels et médiatiques. Ses travaux de recherche sur le processus créateur l’ont amené à développer une didactique plus particulièrement éclairée par une représentation de la dynamique de création. Au plan didactique, il s’intéresse plus particulièrement à l’enseignement des arts aux adolescents et aux adultes. Au plan théorique, il travaille actuellement au développement de modes méthodologiques pour la recherche création. 
Violaine Houdart-Merot
Professeure de littérature de langue française à l’Université de Cergy-Pontoise.
Création, créativité et processus de création : définitions et enjeux didactiques, littéraires et sociétaux.
Axe 1. Quelle(s) définition(s) ? Quelles pratiques ? Quelle(s) évaluation(s) ?

Je propose de m’interroger sur les notions de création, créativité et processus de création, sur leurs contours ambigus, leurs transformations actuelles et leurs enjeux, en prenant appui sur  une expérience de quinze années d’ateliers d’écriture créative en licence de lettres, sur le DU « Écriture créative et métiers de la rédaction » et sur le master « Métiers de l’écriture et de la création littéraire » que nous avons mis en place à l’Université de Cergy-Pontoise en octobre 2015.

Après une première approche historique (dans une optique de sociologie de l’art), je tenterai d’analyser les différents enjeux de la créativité, de dégager leurs constantes et variations selon les niveaux de formation (les objectifs ne sont pas les mêmes en licence ou en master ou doctorat), en distinguant des enjeux didactiques, littéraires et sociétaux, voire politiques. 

En raison même des enjeux de société d’une introduction de la création à l’école et à l’université, je conclurai par un plaidoyer en faveur de l’évaluation,  une évaluation qui tienne compte précisément de ce que sont les processus de création.
Heinich, N. (2005). L’Élite artiste. Excellence et singularité en régime démocratique. Paris : Gallimard.
Houdart-Merot, V. « Enjeux et modalités des mémoires créatifs à l’université », colloque en ligne « Recherche et création littéraire » (organisé par François Bon et Violaine Houdart-Merot, ENSAPC-UCP, 16-18 novembre 2016 : https://www.youtube.com/watch?v=m2jb2w-FlWY, https://www.youtube.com/channel/UC0ZUJnLO5XWCmfMOpvyrYZQ. 
Houdart-Merot, V., Petitjean, A.-M. (dir.) (2015). Numérique et écriture littéraire. Paris : Hermann.
Houdart-Merot, V., Mongenot, C. (dir.) (2013). Pratiques d’écriture littéraire à l’université. Paris : Honoré Champion, coll. « Didactique des Lettres et des Cultures ».
Houdart-Merot, V. (2013). « Du texte désirable à l’exploration des possibles : une autre approche de la littérature à l’université », in Daniel Bilous  & Claudette Oriol-Boyer (dir.), Ateliers d'écriture littéraire (p. 409-430). Paris : Hermann éditeurs, collection « Colloques de Cerisy ».
Violaine Houdart-Merot est Professeure de littérature de langue française à l’Université de Cergy-Pontoise, responsable du master « Métiers de l’écriture et de la création littéraire » et de l’axe « Créations » du centre de recherche AGORA.
Alain Kerlan
Professeur émérite. Université Lumière Lyon 2. Laboratoire Éducation Cultures Politiques.
Des artistes à l’école : reconfiguration de l’enfance, recomposition de l’éducation.
Axe 2. Enjeux dans le contexte éducatif, socio-économique et politique actuel.

« Il m’a fallu toute une vie pour apprendre à dessiner comme un enfant ». La célèbre déclaration de Picasso à son ami le peintre Brassaï portait au plus haut la figure de « l’enfant artiste ». La rencontre de l’art(iste) et de l’enfance fait donc sens du point de vue de l’histoire de l’art. Mais qu’en est-il du point de vue d’une histoire de l’enfance ? Ce qui se joue dans cette rencontre nous parle aussi de l’enfance, nous parle du regard que nous portons sur elle, des représentations que nous en avons, du statut que nous lui assignons, des valeurs et des imaginaires que nous y mettons, des relations que nous entretenons avec elle. L’atelier de l’artiste en résidence « auprès de l’enfant » serait-il alors comme  « l’atelier de l’enfance » ? L’un des lieux où se dessine l’enfance contemporaine et s’expérimentent de nouvelles modalités de la relation à l’enfance ? Une reconsidération de l’enfance ? Dès lors qu’il s’agit d’expérience esthétique et de démarche artistique, enfants et artistes se tiennent l’un à côté de l’autre sur le même sol, dans le même enracinement, dans la même commune humanité. À égalité ? Certains artistes iront jusque là : sur le terrain de l’esthétique, disent-ils, la différence enfant adulte s’efface au profit d’une même et commune humanité en partage. Cette considération invite à envisager la rencontre enfant/artiste comme le lieu d’expérimentation d’un nouveau statut de l’enfant que réclame la dynamique démocratique et sa « passion de l’égalité », comme le « laboratoire » d’une reconfiguration de l’enfance, voire d’une recomposition  de l’éducation et de l’école.

Alain Kerlan  est philosophe, professeur émérite à l’Université Lumière Lyon 2, où il a exercé les fonctions de Directeur de l’Institut des Sciences et des Pratiques d’Éducation et de Formation (ISPEF). Responsable au sein du laboratoire Éducation Cultures Politiques de l’axe de recherche Politiques de l’art et de la culture en éducation, il y conduit des travaux plus particulièrement consacrés aux pratiques artistiques et culturelles, aux rencontres et aux intersections de l’art et de l’école, et de façon plus générale à la dimension esthétique en éducation.

Il est auteur ou directeur de plusieurs ouvrages, dont notamment L’art n’éduquera pas (Peter Lang, 1998), L’école à venir (ESF, 1998), Philosophie pour l’éducation (ESF, 2003), L’art pour éduquer ? La tentation esthétique (Presses de l’université Laval, 2004), Des artistes à la maternelle (Scérén, 2005), La photographie comme lien social (Scéren, 2008), Paul Ricoeur et la question éducative (avec Denis Simard, Presses de l’université Laval, 2011), Repenser l’enfance ? (avec Laurence Loeffel, éditions Hermann, 2012), Un collège saisi par les arts (avec Françoise Carraud, Céline Choquet et Samia Langar, éditions de l’Attribut, 2015), Cet art qui éduque (avec Samia Langar, éditions Fabert, 2016).
Christian Lallier
Chercheur associé à l’Institut Interdisciplinaire d’Anthropologie du Contemporain – Laboratoire d’Anthropologie Urbanités Mondialisation (UMR 8177. CNRS/EHESS).

Le cadre d’engagement et la place de l’artiste à l’école.

Pendant trois ans, entre 2011 et 2014, l’Opéra national de Lyon a mis en œuvre et conduit un projet artistique dans deux établissements scolaires du quartier des Minguettes, à Vénissieux, près de Lyon. Ce projet, intitulé L’Opéra à l’école, a fait l’objet d’une anthropologie filmée coproduite par l’ENS de Lyon et réalisée par Christian Lallier. Ce dernier présentera un des courts-métrages qui compose ce programme de recherche filmée, intitulé L’élève de l’Opéra. Cette communication s’attachera à une notion qui fut centrale dans ce projet : le cadre d’engagement.

Résumé de ce court-métrage documentaire : S’engager dans une situation suppose de pouvoir s’y représenter. Mais la mise en représentation de soi implique de s’exposer au jugement d’un public : le cadre théâtral constitue, en cela, le monde inversé du cadre social par lequel nous agissons au quotidien. Être sur scène nous place dans l’exercice d’un rôle : non pas tant par la fabrication d’un personnage que par la performance de ce que nous représentons. De fait, apprendre à exprimer une émotion permet d’éprouver son engagement dans une situation. La comédienne Romaine Friess lance ainsi aux élèves, en guise de consigne : « C’est important, au théâtre, tout ce que l’on fait, d’en avoir conscience ». Encore faut-il que l’importance donnée à la mise en représentation de soi ne provoque pas une rupture du cadre d’engagement.
Virginie Lou
Le silence dans la création (conférence).

Pourquoi l’art plutôt que la pêche à la crevette ? Pourquoi l’éducateur, le professeur, s’intéressent-ils à la création ? 

Pas parce que ça fait chic et cultivé, mais parce que la puissance volcanique de ce qui ne se prononce pas exige, sauf à préférer la torpeur ou la folie (c’est-à-dire l’esclavage ou l’enfermement, figures aux frontières de la « civilisation »), que se forent des voies de passage au silence. 

Autrement dit : le silence n’est pas incapacité, mais force vitale, une force que tous les pouvoirs – familiaux, religieux, politiques, moraux, médicaux, et, souvent hélas, éducatifs – tiennent très étroitement en laisse. Aussi la question du silence est-elle centrale, mais aussi paradoxale que sur le blanc des cartes anciennes la mention terra incognita. Comment cerner le rien, le pressentir et y tremper la pointe du stylo ? 

Telle est la question centrale autour de quoi tournera cette « conférence », brève tentative de restitution de l’expérience d’écrire et du faire écrire.
L’expérience du « dehors » (atelier).

L’expérience du « dehors » : hors du groupe, hors du cercle, hors du monde reconnu, hors du langage. Avec cette fenêtre ouverte : « L’exil a été très généreux pour mon écriture » (Mahmoud Darwich).
Née en 1954, études classiques, prépa, CAPES, enseignement. Fin des « années bêtes », changement de cap : écriture et ateliers d’écriture, création de l’Aleph à Paris puis cheminement solitaire. De 91 à aujourd’hui, écriture et animation d’ateliers entés sur ma pratique d’écriture. 2009 : fondation de l’association « L’Ermitage », rassemblant les personnes qui travaillent en stage avec moi ou conduisent des ateliers dans une voie proche de la mienne. 2012 : La « Maison de l’écriture » est fondée à Bédarieux, dans l’Hérault (http://ecriture.litteratures.fr/). 2014 : L’association l’Ermitage, grâce à une campagne de crowdfunding, restaure un mazet destiné à accueillir pour un séjour studieux tous ceux qui écrivent hors du circuit éditorial. (http://ecriture.litteratures.fr/index.php/une-residence). 2016 : Première édition des « Rendez-vous de l’écriture buissonnière » à Bédarieux (http://ecriture.litteratures.fr/index.php/un-lieu-de-partage/les-rendez-vous-de-l-ecriture-buissonniere). Auteure de nombreux romans et nouvelles, (dont Décharges, publié chez Actes Sud en 2014, et Éloge de la lumière au temps des dinosaures, publié chez  Actes Sud en 1996, prix Thyde Monnier, prix du Premier Roman), d’essais (Ce qui ne peut se dire, Actes Sud, 2014), d’ouvrages pour la jeunesse, d’œuvres radiophoniques et théâtrales.

Sandrine Morsillo
Université Paris 1.
Art et enseignement : de la transposition à l’expérience.
Axe 1. Quelle(s) définition(s) ? Quelles pratiques ? Quelle(s) évaluation(s) ?
Comme nous l’avons montré dans l’ouvrage L’école dans l’art, certains artistes pensent la transmission dans l’art au sein  de leur pratique. C’est le cas de Thomas Huber qui joue à la fois le rôle du professeur et du médiateur lors d’une performance où il décrit, analyse et questionne le tableau qu’il expose.  Je propose dans un premier temps d’analyser le « déjà là » de la didactique au sein de pratiques artistiques. À l’opposé, certaines œuvres et démarches sont très difficilement transposables tant elles sont intrinsèquement liées à la vie de l’artiste. S’il est vrai que transposition n’est pas transmission, le champ de référence peut parfois poser problème par rapport à l’enseignement dans le secondaire alors que dans le supérieur les étudiants sont capables de resituer les œuvres dans leurs contextes et de s’en tenir à distance par le développement de leur propre pratique. Car ce qui  fait sens est bien un enseignement solidement ancré dans une pratique artistique. Cette pratique, à elle seule, est déjà « didactique » puisque générant ses propres questions et problématiques. À partir de là, il est évident qu’il ne s'agit plus de transposition, ni même de transmission, mais bien d’expérience en œuvre.

Sandrine Morsillo est maître de conférences en arts plastiques à l’Université Paris 1 Panthéon-Sorbonne. Elle est l’auteur de plusieurs ouvrages et articles, dont L’exposition à l’œuvre dans la peinture même (Paris, L’Harmattan, 2016) et « De l’art didactique à la transmission artistique : postures et pratiques » (revue Art, enseignement & Médiation, n° 1, Bruxelles, ARBA-ESA, 2016).
_________________________________________________________________________________

Mary-Ève Penancier
Faculté d’éducation de Montpellier, LIRDEF-ALFA.

Jean-Jacques Félix
Faculté d’éducation de Montpellier, LIRDEF-ALFA.

Traces et chorégraphie : matérialisation plastique du geste.
Atelier de pratiques artistiques : arts plastiques et danse.

Cet atelier propose de mettre en évidence un lien fort entre danse et arts plastiques afin d’en renforcer le sens. Il permettra aux participants de réfléchir de manière pratique, de passer de traces invisibles, mais lisibles dans l’espace, à des traces visibles, matérialisées. Enfin, cet atelier doit parvenir à changer certaines représentations communes aux deux disciplines qui s’épaulent. Un débat en fin de parcours permettra de montrer des références artistiques dans les deux disciplines.
Thérèse Perez-Roux
Professeure en Sciences de l’éducation, Université Paul-Valéry-Montpellier, LIRDEF.
La démarche artistique dans la formation des étudiants préparant le diplôme d’état en danse : regards croisés au sein d’un CEFEDEM.
Axe 3. Pratiques artistiques et formation des enseignants.
Au sein du ministère de la culture et de la communication, la formation des étudiants préparant le diplôme d’état en danse prend en compte des finalités à la fois pédagogiques et artistiques. Notre étude porte sur un CEFEDEM (Centre de Formation des Enseignants de Danse Et de Musique) dont le projet consiste à articuler ces deux dimensions, en développant une pensée réflexive chez les formés. Dans ce cursus, il s’agit d’aborder les processus créatifs sur la base de dispositifs variés, notamment lors des rencontres entre musiciens et danseurs organisées autour de l’étude d’une œuvre.   

Nous avons suivi durant deux années (2009-2011) : a) un groupe d’étudiant-e-s en formation (option jazz et contemporain) ; b) six étudiantes en jazz durant leurs deux années de professionnalisation (entretiens en juin 2010 et en juin 2011). Par ailleurs, nous avons interrogé trois formateurs fortement impliqués dans la formation pédagogique et artistique des étudiant-e-s pour comprendre dans quelle mesure ils prennent en compte cette dimension créative dans leur enseignement.

Nous nous intéressons ici, à partir des discours, à la place accordée par les uns et les autres aux démarches artistiques, aux questionnements que ces approches soulèvent, aux formes d’adhésion ou de résistance, aux ajustements multiples (des formateurs et des étudiants) pour faire tenir à la fois le projet d’enseigner et la volonté de construire des projets artistiques dans un monde concurrentiel, aux contours flous.
C’est d’abord au titre de formatrice que Thérèse Perez-Roux a commencé à écrire sur la démarche de création en danse dans le monde scolaire. L’expérience de danseuse amateur, d’enseignante d’EPS au collège et au lycée, de PRAG à l’université (STAPS) ainsi qu’une expérience de formation dans des contextes très diversifiés l’ont amenée à formaliser ce travail d’accompagnement des processus créatifs. Au niveau de la recherche, ses objets portent notamment sur les processus de professionnalisation et d’insertion, sur la construction de l’identité professionnelle des enseignants.

Perez-Roux, T. (2007). Ah, c’est de la danse ? Formation des enseignants d’EPS et représentations de l’apprentissage en danse. In G. Carlier et J.-C. Renard (coord.), Plaisir, compétence et réflexivité. UCL, Presses Universitaires de Louvain la Neuve, pp.39-48.
Perez-Roux, T. (2013). Et la technique alors ?. In M. Brun (sdr.). Inventer la leçon de danse, regards croisés sur la transmission en milieux éducatifs. Co-édition CRDP de l’académie de Clermont-Ferrand/Passeurs de danse, pp. 151-166.

Perez-Roux, T (2014). Enseignement de la danse et rapport(s) au corps : quels enjeux identitaires ? Premier symposium franco-brésilien « Corps, Éducation et Culture du Mouvement », Montpellier, 1-3 octobre 2014.

Perez-Roux, T. (2016). Dynamiques identitaires dans les parcours de professionnalisation : des danseuses entre artistique et pédagogique. In T. Perez-Roux, R. Etienne & J. Vitali (sdr.). Professionnalisation des métiers du cirque : des processus de formation et d’insertion aux épreuves identitaires. Paris : L’Harmattan, pp. 137-164.
Caroline Raymond
Professeure au Département de danse de l’Université du Québec à Montréal.
Nicole Turcotte
Professeure au Département de danse de l’Université du Québec à Montréal.
L’écriture didactique pour réconcilier l’acte de planification et l’acte de création chez les étudiants en formation initiale à l’enseignement de la danse à l’école.
Axe 3. Pratiques artistiques et formation des enseignants.
Comment faciliter chez les futurs enseignants de la danse à l’école (contexte québécois) le transfert d’expériences artistiques vécues au cours de leur formation initiale vers leur compétence à planifier et à enseigner des situations d’enseignement-apprentissage pour les contenus artistiques à faire apprendre ? Comment les aider à s’approprier les savoirs à enseigner afin qu’ils les réinterprètent au profit d’un projet de  formation artistique personnel et signifiant destiné aux élèves ? Comment soutenir la mobilisation de leurs ressources créatives et de leur imaginaire dans la planification, considérant qu’en l’absence de matériel didactique dédié à la danse, ils auront tout au long de leur carrière à créer de toute pièce leur propre matériel pédagogique et artistique ? Ces questions  renvoient inévitablement  au processus de construction des connaissances (didactiques, pédagogiques, sociales ou culturelles) et, plus spécifiquement, à l’enseignement d’un art où le corps tient lieu aussi de source de connaissances. Ces mêmes questions constituent également une préoccupation importante pour les formateurs que nous sommes. 

La théorisation ancrée des pratiques effectives de transposition didactique dans la planification et l’enseignement de la danse (Raymond, 2014) modifie le regard porté sur l’accompagnement des futurs enseignants de la danse à l’école. Cette découverte nous a amenée à reconsidérer les dispositifs et les approches proposés dans les cours de didactique de la danse. L’élucidation de l’acte de création pédagogique chez les enseignants experts permet de mieux comprendre le chemin parcouru entre l’étincelle d’une idée jusqu’à sa mise en forme dans une situation d’apprentissage signifiante pour des élèves. Cette théorisation expose le processus de planification et de mise en œuvre d’une situation d’apprentissage et d’évaluation qui s’effectue dans un mouvement d’alternance entre deux types de dialogue didactique : l’un intérieur et l’autre interactif. Dans le contexte de la formation universitaire, nous nous intéressons particulièrement au premier mouvement (dialogue didactique intérieur), où l’écriture tient un rôle important dans la conceptualisation d’une idée pour planifier une situation d’apprentissage.

L’écriture didactique, que Raymond compare à l’écriture chorégraphique, tient lieu chez les enseignants experts autant d’outil d’organisation de leurs idées thématiques et de leur pensée didactique que d’instrument de distanciation. L’intérêt à considérer l’acte d’écriture et lui accorder une place à l’intérieur de la formation initiale des futurs enseignants de la danse n’est pas nouveau, mais il prend tout son sens lorsqu’on conçoit cet acte en combinant les dimensions intuitive, cognitive et procédurale de la pensée didactique (Raymond, 2014). La mise en mots du dialogue didactique intérieur vise à sonder quelques effets de l’utilisation de l’écriture sur le développement de la compétence de planification, comparable au processus de création de l’artiste. Elle vise également à mettre en lumière les défis et les enjeux de l’accompagnement des futurs enseignants dans le développement d’une pensée créative et réflexive.

Raymond, C. (2014). Les pratiques effectives de transposition didactique dans la planification et l’enseignement de la danse à l’école primaire québécoise : un mouvement dialogique intérieur et interactif. Thèse de doctorat en éducation (primée), Université de Sherbrooke, Québec.

Stéphane Soulaine
Université de Montpellier – LIRDEF.
Joëlle Aden
Professeur à l’université Paris-Est Créteil – IMAGER (EA 3958).
Processus de création artistique et approche énactive : accompagner les futurs enseignants de langue.
Axe 3. Pratiques artistiques et formation des enseignants.

Nous présenterons les fondements d’un dispositif de formation des futurs enseignants qui s’appuie sur une approche énactive, c’est-à-dire sensible, émergente, transdisciplinaire de l’enseignement des langues. Dans la démarche que nous explorons, les futurs enseignants sont invités à créer un « objet » artistique (scénique et filmique) qui associe plusieurs disciplines artistiques (danse, expression dramatique, arts plastiques, photo…) et plusieurs langues (premières, secondes ou en cours apprentissage). 

C’est par l’expérience du processus de création entre les étudiants et avec des artistes que s’élaborent progressivement :

· la prise de conscience du rôle du corps et des émotions dans le langage ;

· les fondements didactiques d’une démarche cognitive performative et intégrative.

La communication s’appuiera sur un compte rendu d’expériences menées auprès de différents publics, en formation initiale ou continue, dans le cadre de parcours de master MEEF. 
Stéphane Soulaine est maître de conférences à l’université de Montpellier – ESPE du Languedoc-Roussillon. Ses travaux portent sur le rapprochement entre didactique des langues et pratiques artistiques, théâtre et danse, ainsi que sur la mise en résonance de la phonologie de l’anglais et la théorie du mouvement. Ses recherches actuelles s’inscrivent  dans le courant des savoirs incorporés (paradigme de l’énaction).

Joëlle Aden est professeur des universités à l’université Paris-Est Créteil – ESPE de l’académie de Créteil. Elle inscrit ses travaux sur l’éducation aux langues et par les langues dans le paradigme de l’énaction de Francisco Varela en s’appuyant notamment sur l’expérience artistique et esthétique, principalement le théâtre. Elle travaille sur le rôle des émotions et de l’empathie dans les interactions et leur didactisation.

Odile Tripier-Mondancin
ESPE de l’académie de Toulouse – LLA Créatis (EA 4152) Création, Recherche, Émergence, en Arts, Textes, Images, Spectacles.

Mise en jeu de la créativité des élèves : des concepts, à la formation des enseignants.
Axe 1. Quelle(s) définition(s) ? Quelles pratiques ? Quelle(s) évaluation(s) ?

Axe 3. Pratiques artistiques et formation des enseignants.
Dans une première partie, il s’agira de définir les concepts de créativité et de création au regard des travaux en psychologie, en sciences de l’éducation. Nous ne perdrons pas de vue les verbes d’actions utilisés par les musiciens et qui expriment différentes dimensions sous-jacentes à ces concepts en faisant appel aux travaux musicologiques, cette fois : interprétER, composER, improvisER…

Une deuxième partie rappellera la place de ces concepts dans les curricula et analysera épistémiquement et didactiquement parlant les derniers curricula parus en novembre 2015 pour l’école primaire et le collège (MEN, 2015).

Enfin, nous nous attacherons à décrire, comprendre et analyser à l’aide d’exemples ce qui se joue en formation des enseignants dans un master MEEF, Métier de l’Enseignement de l’Éducation et de la Formation, en éducation musicale et chant choral.
Odile Tripier-Mondancin est maître de conférences à ESPE de l’académie de Toulouse. Plusieurs dimensions traversent ses travaux de recherche : 1) les valeurs des enseignants en tant que variables explicatives des choix qui sont faits, entre autres, des savoirs musicaux à enseigner et enseignés, des stratégies d'enseignement, des œuvres enseignées 2) l’histoire de la discipline éducation musicale dans le second degré ; 3) les changements dans les curricula, en lien avec les curricula d’autres disciplines ; 4) la didactique de l’éducation musicale (savoirs à enseigner, savoirs enseignés, assimilés), en lien avec la psychologie de la musique (stratégies d’enseignement, processus d’apprentissage) ; 5) l’épistémologie de la recherche en éducation musicale.

Mialaret, J.-P. (1994). « La créativité musicale ». In A. Zenatti (Ed.), Psychologie de la musique (pp. 233-258).
Tripier-Mondancin O., Sarrail J.N., Moret M., Escoubois S., Ruffié D.(1997) Éducation musicale et créativité. Paris : APEMU.
Tripier-Mondancin, O. (2015). « Genres et compositeurs déclarés être écoutés en éducation musicale au collège, en France : enjeux didactiques et sociologiques ». Éducation et didactique, 9 (1), p. 81-105.
Tripier-Mondancin, O., Maizières, F., Tricot, A. (2015). « L’articulation théorie-pratique en éducation musicale. Apports de la psychologie cognitive ». Spirale, 56, p. 33-48.
Tripier-Mondancin, O., & Jaccard, S. (Eds.). (2015). Regards épistémologiques sur les recherches en éducation musicale (Vol. 32). Québec : Université Laval, faculté de musique. 
Tripier-Mondancin, O., & Vergnolle Mainar, C. (2014). « L’espace, entre savoirs disciplinaires et compétences transversales ». Recherches en Didactiques. Les Cahiers Théodiles, 18, p. 119-131.
Tripier-Mondancin, O. (2013). « Valeurs esthético-éthiques des enseignants d’éducation musicale ». In J. Baillé (Ed.), Du mot au concept. Valeur (p. 227-258). Grenoble : Presses universitaires de Grenoble.
Tripier-Mondancin, O. (2010). L'éducation musicale dans le secondaire. Attributs, formation des enseignants, instructions et programmes de collège, valeurs. Paris : L’Harmattan.
Vergnolle Mainar, C., Tripier-Mondancin, O., Verdeau, P., Maury-Lascoux, N., Lauga-Hamid, et al. (Eds.). (2016, sous presse). Programmes scolaires, changements et reconfigurations. Toulouse : PUM.
Caroline Raymond
Professeure au Département de danse de l’Université du Québec à Montréal.
Nicole Turcotte
Professeure au Département de danse de l’Université du Québec à Montréal.
L’écriture didactique pour réconcilier l’acte de planification et l’acte de création chez les étudiants en formation initiale à l’enseignement de la danse à l’école.
Axe 3. Pratiques artistiques et formation des enseignants.
Comment faciliter chez les futurs enseignants de la danse à l’école (contexte québécois) le transfert d’expériences artistiques vécues au cours de leur formation initiale vers leur compétence à planifier et à enseigner des situations d’enseignement-apprentissage pour les contenus artistiques à faire apprendre ? Comment les aider à s’approprier les savoirs à enseigner afin qu’ils les réinterprètent au profit d’un projet de  formation artistique personnel et signifiant destiné aux élèves ? Comment soutenir la mobilisation de leurs ressources créatives et de leur imaginaire dans la planification, considérant qu’en l’absence de matériel didactique dédié à la danse, ils auront tout au long de leur carrière à créer de toute pièce leur propre matériel pédagogique et artistique ? Ces questions  renvoient inévitablement  au processus de construction des connaissances (didactiques, pédagogiques, sociales ou culturelles) et, plus spécifiquement, à l’enseignement d’un art où le corps tient lieu aussi de source de connaissances. Ces mêmes questions constituent également une préoccupation importante pour les formateurs que nous sommes. 

La théorisation ancrée des pratiques effectives de transposition didactique dans la planification et l’enseignement de la danse (Raymond, 2014) modifie le regard porté sur l’accompagnement des futurs enseignants de la danse à l’école. Cette découverte nous a amenée à reconsidérer les dispositifs et les approches proposés dans les cours de didactique de la danse. L’élucidation de l’acte de création pédagogique chez les enseignants experts permet de mieux comprendre le chemin parcouru entre l’étincelle d’une idée jusqu’à sa mise en forme dans une situation d’apprentissage signifiante pour des élèves. Cette théorisation expose le processus de planification et de mise en œuvre d’une situation d’apprentissage et d’évaluation qui s’effectue dans un mouvement d’alternance entre deux types de dialogue didactique : l’un intérieur et l’autre interactif. Dans le contexte de la formation universitaire, nous nous intéressons particulièrement au premier mouvement (dialogue didactique intérieur), où l’écriture tient un rôle important dans la conceptualisation d’une idée pour planifier une situation d’apprentissage.

L’écriture didactique, que Raymond compare à l’écriture chorégraphique, tient lieu chez les enseignants experts autant d’outil d’organisation de leurs idées thématiques et de leur pensée didactique que d’instrument de distanciation. L’intérêt à considérer l’acte d’écriture et lui accorder une place à l’intérieur de la formation initiale des futurs enseignants de la danse n’est pas nouveau, mais il prend tout son sens lorsqu’on conçoit cet acte en combinant les dimensions intuitive, cognitive et procédurale de la pensée didactique (Raymond, 2014). La mise en mots du dialogue didactique intérieur vise à sonder quelques effets de l’utilisation de l’écriture sur le développement de la compétence de planification, comparable au processus de création de l’artiste. Elle vise également à mettre en lumière les défis et les enjeux de l’accompagnement des futurs enseignants dans le développement d’une pensée créative et réflexive.

Raymond, C. (2014). Les pratiques effectives de transposition didactique dans la planification et l’enseignement de la danse à l’école primaire québécoise : un mouvement dialogique intérieur et interactif. Thèse de doctorat en éducation (primée), Université de Sherbrooke, Québec.
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S’entraîner à percevoir. La philosophie de l’éducation du Black Mountain College.
Axe 1. Quelle(s) définition(s) ? Quelle(s) pratique(s) ? Quelle(s) évaluation(s) ?

Comment enseigner l’art ? Et surtout, comment enseigner toute chose comme on enseigne l’art ? Ces questions furent au cœur du Black Mountain College, cette université de premier cycle dont les professeurs furent aussi de grands artistes. Si leurs méthodes furent diversifiées, un principe commun les a animés : créer les conditions qui permettent aux étudiants d’expérimenter, car telle est la solution  de l’individuation, de la réalisation de soi, de l’art, de l’éthique ou même de la science. Un tel programme suppose de vouer l’éducation à la formation de libertés. Il occupe une place intermédiaire entre l’instruction dirigiste qui postule que l’élève est vide et doit être rempli en même temps que dompté, et l’éducation comme laisser-faire pour laquelle les enfants possèdent « naturellement » les moyens de se développer harmonieusement pour peu que tous les obstacles, notamment sociaux et idéologiques, soient supprimés. Entre le bon petit soldat et l’enfant sauvage, se trouve le citoyen participatif de la démocratie libérale, qui ni ne fait allégeance, ni ne se replie sur lui-même. Je montrerai que cette posture intermédiaire, qui est une option possible de la vie politique, est en revanche une nécessité absolue dans le domaine  de la création artistique et de l’appréciation esthétique. Les exercices proposés par Albers, Cage ou Fuller serviront à la fois de terrain et de fil conducteur.
Joëlle Zask est professeure de philosophie à l’université Aix-Marseille et de l’institut d’histoire de la philosophie (IHP), et actuellement détachée au CNRS, au centre Marcel Mauss de l’EHESS. Spécialiste de philosophie politique et de la philosophie pragmatiste américaine (en particulier celle de John Dewey), elle aborde la démocratie par l’intermédiaire de diverses expériences d’auto-gouvernement et étudie les enjeux politiques des théories de l'art et de la culture. Elle intervient fréquemment dans les débats de politique culturelle, d’art public et de commande publique, en interrogeant les conditions d’une politique de l’art spécifiquement démocratique. Outre des articles dont certains sont présents sur son site (http://joelle.zask.over-blog.com/), elle est l’auteure de plusieurs ouvrages, dont Participer. Essais sur les formes démocratiques de la participation (Le bord de l'eau Éditions, 2011), Outdoor Art. La sculpture et ses lieux (La Découverte, 2013), Introduction à John Dewey (La Découverte, 2015) et La démocratie aux champs (La Découverte, 2016).
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