
Fiches : Seconde Sapat / module MG1 

Obj 2-1 :Développer une approche sensible de l’Art

Durée : 8 heures

Capacités: 

• Être capable d’avoir un regard attentif sur des œuvres de l’histoire de la
statuaire

• Être capable de commencer à s’approprier ces œuvres par la technique
du croquis et du modelage.

« Un sculpteur, une époque, une œuvre emblématique » 

Fiche n°1 : Praxytèle, 4e siècle avant notre ère, Grèce

« Un sculpteur, une époque, une œuvre : Hermès 
portant Dyonisos enfant » 

Praxytèle (Grèce, vers 335,390 avant J C)

Sculpteur grec né et mort à Athènes vers 335,390 avant J C. Il a eu une Influence
considérable  sur  les  arts  secondaires.  Il  s’intéressa  au corps  en mouvement,  ses
figures d’adolescents sont d’une grâce indécise, il leur prête des corps souples, des
lignes onduleuses à l’instar d’un Michel Ange. Il réutilise le « Contraposto » (procédé
inventé par Polyclète) , il s’agit de faire reposer le poids du corps du personnage sur
une  seule  jambe  ,  l’autre  restant  au  repos  (voir  sa  statue  « d’Hermès  portant
Dyonisos  enfant. »  Il  reste  longtemps  le  maître  pour  le  travail  du  marbre  et  le
créateur du  « déhanchement classique »  la ligne des hanches faisant opposition à
celle des épaules.  Il faut citer : «l’Aphrodite de Thespies », « Le satyre au repos »,
« Aphrodite Braschi », « Hermès ».



« Hermès portant dyonisos enfant »

Praxytèle : « Hermès portant Dyonisos enfant »

Sujet et composition :

En 1874, l’État grec signe avec l’Allemagne un accord sur l’exploration archéologique
d’Olympie. Le 8 Mai, on met au jour dans le temple d’Héra le corps (tête, torse,
cuisses et bras gauche ) d’une statue représentant un jeune homme appuyé sur un
troc d’arbre recouvert d’un manteau. Protégé par une couche d’argile, l’ensemble est
très  bien  conservé.  Six  autres  découvertes  compléteront  ce  groupe  statuaire
aujourd’hui exposé. Il manque à Hermès, l’avant- bras droit, deux doigts de la main
gauche, les deux jambes à partir du genou, le pied gauche et le sexe. Manque à
l’enfant les bras et l’extrémité du pied droit.  Une bonne partie du tronc manque
également, il reste une base antique avec un bloc de marbre gris pris entre deux
blocs de marbre.

Remarques techniques

L’ensemble est taillée dans la meilleure qualité de marbre de Poros. Hermès mesure

environ 2,10 mètres  et l’ensemble, 3,70 mètres.

D’autres parties du groupe sont rapportées excepté le tronc d’arbre rattaché à la
hanche d’Hermès. Le visage est le corps d’Hermès sont très polis, brillants comme
en mouvement. Le dos porte des marques d’outils  et le reste est sommairement
poli. 

La chevelure et les sandales portent des traces de couleur rouge qui était censée

préparer la dorure. 

http://fr.wikipedia.org/wiki/Fichier:Hermes_di_Prassitele,_at_Olimpia,_particular.jpg


Fiche n°2 : Michel-Ange, 16e siècle, Italie

 « Un sculpteur, une époque, des oeuvres : Le David, La Piéta, Moïse»

Michel-Ange (Michelangelo Merisi, dit). Italie, 1475 -1564 :
Sculpteur et peintre de génie, architecte, grand rival de Léonard de Vinci. 

Il  a  appris  les  bases du dessin et  de la composition à partir  des maîtres comme
Giotto ou Masaccio. En 1489, il est invité par Laurent le Magnifique à étudier ses
collections d’oeuvres antiques (il va l’héberger dans son palais et ainsi lui donner la
liberté d’épanouir son talent et aussi lui faire connaître artistes et philosophes qui
vont l’initier à la culture de la Grèce antique) A la mort de son protecteur, il part à
Bologne puis à Rome ou il mènera une vie quasi monacale.

Il  réalisera  une  Pièta pour  la  basilique St  Pierre  de Rome qui  bouleversa par  sa
beauté, l’émotion qu’elle engendre et sa technique. 

En 1505, le pape Jules 2 le convoque pour réaliser son mausolée comportant de
multiple statue dont il  ne restera que la figure du  Moïse.  Les intrigues de Rome
l’épuise , il  retourne à Florence ou il réalisera  la Chapelle Sixtine qui l’épuisera, il
n’achèvera pas sa carrière sur ce projet mais ce génie en perpétuel combat avec lui
même aura avec ce travail titanesque,  inscrit  son œuvre dans l’éternité.

La célébration de la beauté des corps en mouvement a été au cœur de son travail
(sensibilité féminine alliée à une force herculéenne.). Selon lui, la  beauté humaine
est le reflet de la beauté divine. Fasciné par la grâce et le corps des adolescents, il a
toute sa vie lutté pour sublimer son attirance pour les jeunes garçons et se vouer à
l’Art.   La  sculpture  constituait  pour  lui  l’Art  majeur,  art  qui  lui  a  permis  d’allier :
beauté, mouvement et émotion.



 

« La Piéta »

Michel-Ange : « La piéta »

Sujet et Composition  et technique:

Il  s’agit  d’une statue en marbre (dans un seul  bloc)  de la Basilique St  Pierre du
Vatican à Rome représentant  représentant le thème biblique de la vierge Marie
douloureuse (ou Pietà en latin) tenant sur ses genoux le corps du Christ descendu de
la Croix avant sa mise au tombeau, sa résurrection et son ascension.   Les traits de
visage ainsi que ceux du corps sont extrêmement bien précisés. 

La forme de la sculpture est triangulaire :  le triangle est le symbole de la Sainte
Trinité. Cette forme permet également de mettre en valeur le visage de la Vierge. 

Cette œuvre a été réalisée avant son majestueux « David le florentin » (au début de
la conception de l’œuvre il  n’avait  que 23 ans ),  l’extrême maîtrise technique de
l’artiste  stupéfie  le  spectateur.  Il  y  travaillera  deux  ans.  Réalisée  au  début  de  la
Renaissance, elle est la première œuvre baroque et une étape clef dans l’histoire de
la sculpture.

Avec « le David »,   « Le Moïse », et cette
« Piéta », Michel Ange a réalisé un trio de
sculptures  que  les  historiens  de  l’Art
qualifient  de  capitales  dans  l’histoire  de
l’Art.

Michel-Ange : « David »



« Moïse »

Michel-Ange : « Moïse » :

Sujet et composition et technique :

Cette statue colossale de 2,35 m réalisée entre 1512 et 1515 devait faire partie du
tombeau de Jules 2, Michel Ange présente Moïse assis, tenant sous son bras droit les
Tables de la Loi, il caresse sa barbe fournie et mouvante. Ces tables,  fermées, sont
celles réécrites par Dieu, et non les premières, car dans ce cas, Moïse aurait été
classiquement représenté debout, les jetant à terre. La tête tournée vers la gauche, il
regarde d’un air courroucé, nette allusion  à la faute des Hébreux qui avaient adoré
« le veau d’or ». De sa chevelure bouclée, sortent les deux cornes, signe pour Michel
Ange  de  sa  force  et  de  sa  puissance.  Les  bras  sont  musclés,  aux  veines  très
apparentes, tandis que les jambes sont couvertes, laissant apparaître la jambe droite
bien à plat sur le sol. Le pied gauche est plié, comme si Moïse allait s’y appuyer pour
se relever. Une certaine asymétrie de la sculpture s’explique par le fait qu’elle devait
à l’origine être placée en hauteur, et vue en contre-plongée

Films sur Michel Ange :

« L’extase et l’agonie » de Carol Reed (1965)

« Michel Ange » (1991) de Jerry London

« Michel Ange révélé » (2015) de Fabrizio Rugirello



Fiche n°3 : Le Bernin,  17e  Italie

« le maître du Baroque » (milieu 16 e s -milieu 18 e, exagération du
mouvement, des décors, exubérance, juxtaposition des contraires)

«  Un sculpteur, une époque, deux œuvres : le Baldaquin de la 
basilique St Pierre, l’Extase de Sainte Thérèse » 

Le Bernin (Giacomo Bernini, dit), Italie, 1598-1680

« le maître du Baroque » (mouvement artistique milieu 16 e s -milieu 18 e, 
esthétique caractérisée par : exagération du mouvement, des décors, exubérance, 
juxtaposition des contraires)

Formé par son père sculpteur Pietro Bernini qui le présente aux puissantes familles
de Rome les Borghese et les Barberini. En 1623, Maffeo Barberini devient pape et
confie  au  Bernin  ses  grands  projets  architecturaux  et  artistiques.  A  la  mort  du
pontife,  Bernin  perd  la  faveur  papale  mais  continue  à  recevoir  des  commandes
comme « L’extase  de Sainte  Thérèse »  pour  l’église  Santa Maria  della  Vittoria  de
Rome. En 1655, le nouveau pape Alexandre 7 confie au Bernin la construction de la
colonnade de la place St Pierre.

Il a dominé la sculpture de l’Italie du 17e siècle.

Avec  lui  on ressent  la  ductilité  (malléable,  extensible)  du  marbre  qui  aboutit  à
l’illusion parfaite de la réalité, c’est comme si le spectateur ressentait chaque coup
de ciseau, le travail de l’artiste en train de se faire.

« Cet homme à la curiosité toujours en éveil a su faire vivre le marbre et le bronze,
créer de vaste et grandioses décors, donner à l’architecture la dimension du sacré et
à  l’Art  Baroque  ses  titres  de  gloire »  La  petite  encyclopédie  de  l’Art, Éditions  du
Regard 1995,  p. 180.



« Le baldaquin de St Pierre de Rome »

Le Bernin : « Le baldaquin de St Pierre de Rome »

Sujet et composition :

Le Bernin reçut cette commande du pape Urbain 8 qui confirma son talent etb sa
célébrité.  Il  s’agit  d’une  structure  majestueuse  qui  s’appuie  sur  4  colonnes
torsadées, l’ensemble faisant référence au baldaquin que l’on élevait dans les églises
romaines pour certaines cérémonies religieuses. Élevé sur le pavement, le siège du
souverain  pontife  s’érige,  entouré  de  symboliques  nuages  dorés ;  à  côté  sont
représentés les pères de l’Église.

La  dimension  extravagante  de  l’ensemble provient  de  ses  dimensions  et  sa
multiplicité de couleurs issue du mélange de marbre, plâtre, bronze accentuée par
les effets de lumière issus de la fenêtre.



« L’extase  (transverbération) de Ste Thérèse » 
(Chapelle Cornaro Rome)

Le Bernin : « L’extase de Ste Thérèse »

Sujet, composition et technique :

L’œuvre fut  une commande du cardinale  vénitien  Federico Cornaro,  Bernin  offre
avec cette œuvre la plus haute tradition figurative du trouble spirituel et sensuel
décrit  par  Ste  Thérèse  d’Avila.  Ici,  se  trouve  mélé  le  sentiment  religieux  et  la
sensibilité esthétique.

Le  groupe  représentant  la  sainte  et  l’ange est  posé  sur  un  nuage  suspendu  et
illuminé par la  lumière naturelle provenant  d’une fenêtre cachée.  Cette lumière
divine est matérialisée dans les rayons d’or du fond. 

Les  sculptures  se  distinguent  par  la  blancheur  du  marbre  finement  travaillé,  le
spectateur peut avoir l’impression d’observer une peinture.

Cette œuvre est l’une des créations du Bernin les plus représentatives de l’Artiste sur
l’unification des arts ( architecture qui encadre la scène, le groupe sculpté et le fond
pictural à l’intérieur de la niche) . 

Les effets de lumière et la mise en scène du sujet assure le côté spectaculaire de
l’événement. 

Le Bernin montre  sa virtuosité technique dans sa recherche des matériaux et  le
travail subtil de la sculpture.

Au centre l’expérience  mystique de la religieuse, Ste Thérèse :  son union, extase
avec le Christ  générant un trouble à la fois spirituel et sensuel :  le spectateur se
trouve être le témoin de cette expérience religieuse, sensorielle et émotionnelle.



Fiche n° 4 : Auguste Rodin, 19e-20e siècle, France

« Un sculpteur, une époque, deux œuvres : L’âge d’Airain,  La 
Danaïde »

Auguste Rodin, France., 1840-1917

« J’ai toujours essayé de rendre les sentiments intérieurs par la beauté des 
muscles »

Il fut l’élève du maitre classique Horace Lecoq de Boisbaudran entre 1854 et 1857.

Il  travailla  ensuite comme maçon d’Art  après avoir  échoué à l’examen d’entrée à
l’Ecole des Beaux Arts. Il dessinait les sculptures qui se trouvaient dans le sous sol du
Louvre, pratique qui confirma très tôt son attachement à cette pratique artistique
qui allait faire de lui le sculpteur le plus célèbre de l’école romantique française. Il
découvrit  l’oeuvre  de  Michel  Ange  lors  d’un  voyage  en  Italie  en  1815  et  cette
rencontre le libéra des règles académiques .

Son  contrôle  des  effets  de  lumière,  son  amour  du  mouvement  expressif et  du
caractère ainsi que sa connaissance des structures osseuses permirent à Rodin de
construire des personnages d’un étonnant réalisme.



L'âge d'airain.

Auguste Rodin :  « L'âge d'airain »

Sujet, conception et technique :

Exécuté en 1877,  l’« Âge d’Airain » apporta gloire et reconnaissance à Rodin
et marqua un tournant dans sa carrière. Après sa démobilisation en janvier
1871, Rodin se rendit à Bruxelles pour six ans. Ce séjour fut entrecoupé par un
séjour en Italie, où l’artiste découvrit Florence et Rome et où il s’imprégna de
la  force  créatrice  de  Michel  Ange  qu’il  admirait  par  dessus  tout.
À son retour, le sculpteur reprit un nu masculin en plâtre sur lequel il travaillait
depuis octobre 1875. Il le proposa, en janvier 1877, à l’exposition du Cercle
artistique et  littéraire de Bruxelles.  Malgré une accusation de moulage sur
nature,  Rodin parvint  à   l  ‘exposer  le  bronze  au  Salon  de  Paris  en  1880.
Le plâtre original, certainement détruit, fut présenté au Salon de Paris l’année
de sa création.  La sculpture étant devenue trop fragile,  Rodin exécuta une
nouvelle épreuve. Du même moule furent tirés les plâtres envoyés au musée
de Dresde en 1894,  à Philadelphie  en 1899,  à  Budapest  en 1900,  à Saint-
Pétersbourg  en  1901,  de  mêmes  que  ceux  qui  furent  exposés  à  Paris  au
pavillon  de  l’Alma  en  1900.  Les  épreuves  en  plâtre  de  l’Âge  d’airain
répertoriées dans les musées français et étrangers sont assez nombreuses.



«  La Danaïde » (appelée aussi « La 
Source »)    -1890-

Auguste Rodin : « La Danaïde »

Sujet, conception et technique :

Conçue pour  La Porte de l’Enfer,  vers 1885, cette figure n’y apparaît plus dans la
dernière version. Sur un thème mythologique - les filles de Danaos, les Danaïdes,
sont condamnées à remplir éternellement une jarre sans fond, pour avoir tué leurs
jeunes  époux  le  soir  de  leurs  noces  –  Rodin  construisit  avant  tout  un  paysage
féminin, en mettant en valeur la ligne du dos et de la nuque de la Danaïde.

Épuisée,  la  Danaïde repose la tête « comme un grand sanglot » sur  son bras.  Sa
chevelure répandue, se confond avec l’eau qui s’écoule de sa jarre. Son corps est poli
comme de l'ivoire, tandis que le bloc de marbre dont elle semble sortir garde la
trace des outils.

 Films :

- « Rodin »  de Jacques Doillon  2017 avec Vincent Lindon

- «  Camille Claudel » de  Bruno Nuytten avec Isabelle Adjani

Activités  des élèves:   Observer et réaliser des croquis très simples et
rapides d’un ou plusieurs élèves en mouvement puis fixes.



Fiche n°5 : Henry Moore, XXe siècle, Grande-Bretagne

« Un sculpteur, une époque, une œuvre : Figure étendue » 

Henry Moore, Grande-Bretagne, 1898-1986

« Je voulais croire que je pouvais  sculpter la  forme que je voulais  sans la  copier
….j’aime commencer avec la matière et trouver la structure qu’elle renferme »

Fils d’un mineur, Henry Moore se formera d’abord en imitant les modèles classiques
au Royal  College Art  de Londres  dans  les  années  1920,  mais  il  s’écarte  vite  des
principes académiques pour recréer un lien direct entre ses œuvres et la nature. Il
observe et  collecte des galets  polis  par  les  flots  ,  coquillages,  bois  flottants  qu’il
dessine et transforme en courbes humains à l’instar de cette statue de femme à la
fois simple et mystérieuse. 

Il  pratique la taille directe s’inspirant de l’Art précolombien. Moore tient à rester
fidèle  au  matériau  en  amoureux  de  la  nature  et  de  la  force  organique  et  les
possibilités  qui habitent les matériaux naturels, ses sculptures sont censées refléter
en souplesse cette énergie initiale sans plus se soucier de réalisme. Dans les années
30, il appartient à l’avant-garde britannique, après la Seconde Guerre mondiale, il est
célèbre pour ces bronzes monumentaux. 

Il  traite  la  sculpture  comme  un  paysage  avec  ses  reliefs  et  ses  accidents  d’ou
l’importance qu’il accorde aux trous et aux fractionnements.



« Figure étendue » 1938

Henry Moore : « Figure étendue »

Sujet, conception et technique :

En Art la forme humaine est souvent déformée pour signifier, envoyer un message
ou  transmettre  des  émotions.  Pour  cette  sculpture  Moore  s’est  emparé  d’un
matériau brut qu’il a travaillé pour nous donner l’impression d’une femme alanguie
et sensuelle en phase avec son environnement, presque offerte. 

En tournant autour de l’oeuvre , l’oeil du spectateur déchiffre les formes simples qui
prennent la forme d’un corps,  une femme dans une position particulière comme
abandonnée au regard et aux caresses. Moore cherche à créer une image brute et
vivante, expressive tout en étant abstraite et allusive avec des matériaux naturels
afin de renvoyer le spectateur au bloc de pierre initial et à la nature première.

http://fresques.ina.fr/.../henry-moore-sculpteur

Activités élèves : observation, croquis divers à partir de coquillages, galets et bois
naturels et application en modelage avec de la terre.

http://fresques.ina.fr/.../henry-moore-sculpteur


Fiche n° 6 : Constantin Brancusi XXe siècle, Italie

« Un sculpteur, une époque, une œuvre : Oiseau dans l'espace » 

Constantin Brancusi, Italie, 1876-1957

Il fut l’un des grands rénovateurs du langage plastique contemporain, les sculpteurs
actuels lui doivent beaucoup.Arrivé à Paris en 1804 à l’âge de 28 ans, il commence à
étudier  Rodin  avec  admiration  mais  prend  directement  une  direction  tout  à  fait
différente. Il choisit la voie d’une sculpture dénuée d’artifices, très sobre, rigoureuse
et d’une clarté absolue.

Sa recherche s’oriente vers  une pureté de la forme,  un dépouillement. Cette voie
l’artiste va la suivre avec passion et ténacité tout au long de sa carrière. Les œuvres
de  Brancusi  de  « La  muse  endormie »  au  « Baiser »  jusqu’à  « l ‘oiseau »  sont  les
témoignages d’une sorte de vocation, de soif d’absolu, d’éternel, en même temps
que volonté d’y parvenir,  ses sculptures présentes de surfaces nettes , polies pour
nous toucher au plus profond. Dans son travail, il semble atteindre l’essence même
de la matière , tout le monde peut être touché par cette simplicité si maîtrisée.

L’  art  africain  l’a  beaucoup  influencé  mais  cette  rigoureuse  limpidité  qui  lui  est
propre reste l’essence même de ses chefs d’oeuvre.



« L’oiseau dans l’espace » - 1925

Constantin Brancusi : « L’oiseau dans l’espace »

Sujet, conception et technique : 
Le thème de l’oiseau dans l’espace a été plusieurs fois traitées par l’artiste avec des
surfaces toujours plus polies,  une envolée vibrante, une forme très harmonieuse
pour matérialiser l’acte du vol, le mouvement pour créer une impression dynamique
essentielle pour lui. Il ne désire pas que sa sculpture ressemble à un oiseau mais
qu’elle reproduise l’essence du vol, ce qui fait qu’un oiseau est ce qu’il est c’est à dire
la légèreté de l’envol. Il concrétise son dynamisme en lui donnant une forme aigüe et
vive qui renvoie à la faculté qu’ a l’oiseau de quitter le sol et de planer dans l’espace.

Atelier de Brancusi

Vidéo :          http://youtube.com/watch?v=DE-qODhQpW0

http://youtube.com/watch?v=DE-qODhQpW0


Fiche 7 :  Louise Bourgeois, XXe siècle, France  

« Un sculpteur, une époque, une œuvre : Maman »

Louise Bourgeois, France, États-Unis, 1911-2010

Sculptrice et plasticienne d’origine française.

Née et ayant grandi en France (dans la région parisienne,
ses  parents  étaient  restaurateurs  de  tapisseries
anciennes. Très jeune , elle a aidé ses parents pour les
dessins  des  tapisseries  et  a  plus  tard  remplacé  leur
dessinateur ) , sa carrière s’est poursuivie essentiellement
aux Usa. Auprès de ses parents puis tout au long de sa
vie, sa préoccupation était d’être utile.

Sa  notoriété  a  considérablement  grandi  les  dernières  années  de  sa  vie,  elle  a
beaucoup influencé des artistes féminines soucieuses de se débarrasser des carcans
du passé.

Après avoir obtenu son bac, elle étudie très sérieusement les mathématiques pour
« trouver un ordre logique dans sa vie » Mais elle abandonne l’enseignement de la
discipline étant trop théorique à son goût. « Pour exprimer des tensions familiales
insupportables,  il  fallait  que mon anxiété s'exerce sur des formes que je pouvais
changer, détruire et reconstruire. » Elle commence des études d'art à Paris, d'abord
à  l'École  des  Beaux-Arts  puis  dans  d’autres  académies.   Elle  se  marie  avec  un
historien  d’art  américain  ,  s’installe  à  New  York,  se  lie  avec  les  surréalistes   et
présente sa première exposition personnelle en 1945.

Les années 70 voient la reconnaissance pleine et entière de son travail (des thèmes
nouveaux  comme  la  féminité,  la  sexualité,  la  solitude  imprègnent  alors  ses
sculptures-  installations).  En  1982-83,  le  Moma  lui  consacre  une  première
exposition. En 2008, le centre Pompidou en collaboration avec la Tate Gallery de
Londres exposera plus de 200 de ses œuvres (dessins, sculptures, gravures ).

Elle donnera cette tonalité psychique à son œuvre jusqu’à sa mort en 2011.



« Maman »

Louise Bourgeois : « Maman »
Sujet, conception et technique : 

L'œuvre de Louise Bourgeois tourne autour de la procréation, de la naissance mais
les deux axes de son travail restent « le sexe de l’homme » qui représente son père
et « l’araignée », sa mère («  elle était intelligente, patiente, propre et indispensable
qu’une araignée, c’est aussi le lien avec les tâpisseries que rénovaient sa mère et qui
faisaient vivre la famille). 

Dans les années 50, ses œuvres s’apparentent à des totems africains à la présence
magico-religieuse  censés  représenter  ses  proches  restés  en  France  et  qui  lui
manquent cruellement. 

Ses tourments psychiques seront moins cruels grâce à ce travail. 

http://www.moreeuw.com/histoire-art/biographi

http://www.moreeuw.com/histoire-art/biographi


Fiche n°8 : La sculpture depuis un siècle

Les champs de la sculpture actuelle sont très vastes, les thèmes extrêmement divers
et  la  liberté  quasi  totale.  Les  recherches  les  plus  expérimentales  comme  les
références à Henry Moore, Pablo Picasso ou Joseph Beuys vont de pair avec des
choix de matières onéreuses comme le marbre, l’ébène ou encore industrielles et
recyclées ou empruntées à la nature. La sculpture est alors support de décoration ou
moyen d’expression voire de dénonciation,un univers plus que jamais ouvert sur le
tumulte du monde.

Choix d’œuvres des artistes Archipenko, Olbram Zoubek,  Menashe Kadishmann,
Manfred Kielnhofer, Hedi Xandt.

Le corps allongé « torse »

de l’artiste américano-ukrainien Alexander Archipenko

(1887-1964)



Les sculptures du monument des victimes du communisme

à Prague

par l'artiste tchèque Olbram Zoubek (1926-2017)



L’oeuvre « Suspended »

par l’artiste israélien Menashe Kadishman (1932-2015)

https://archzine.fr/wp-content/uploads/2017/08/Menashe-Kadishmansculpture-moderne-pour-jardin-suspendue-rouille-metal-art-moderne-suspended.jpg


Le « Gardien du temps »

de l'artiste autrichien Manfred Kielnhofer (né en 1967)

dans le désert rouge de Dubaï



L’oeuvre expérimentale « The God Of The Grove »

de l’artiste norvégien Hedi Xandt (né en 1988)

https://archzine.fr/wp-content/uploads/2017/08/Hedi-Xandt-sculpture-experimentale-moderne-mariane-tete-mort-noir-or-1.jpg


Activités élèves : 

(à partir des œuvres choisies et d’autres mises en parallèles)

➔ Observer et ressentir les lignes et formes générales de chaque œuvre : noter
les remarques

➔ Trouver et dessiner les éléments géométriques d’une des œuvres étudiée.

➔ Associer à une autre sculpture,trouver les liens.

➔ Photographier , reproduire un fragment d’une des œuvres étudiée.

* Reproduire ce fragment en modelage

➔Tenter de reproduire une des œuvres de manière simplifiée
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