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INTRODUCTION

 

La place d’un professeur de musique est à la croisée de deux savoirs : d’une part un savoir-faire 

appartenant au domaine artistique, et de l'autre un savoir lié à l’enseignement. 

L’enseignant  a  le  devoir  de transmettre  ses  connaissances,  une  culture  et  est  le  garant  d’une 

ouverture culturelle au service de l’élève.

Mon  projet  pédagogique  vise  à  concilier  « plaisir »  (échange,  styles  musicaux  divers)  et 

« exigence »  :  l’épanouissement  de  chaque  enfant  semble  passer  par  une  certaine  exigence 

indispensable à la pratique artistique.

Apprendre la musique n’est pas seulement manipuler une matière sonore, mais c’est également 

comprendre ce qui l’entoure (le contexte) et surtout prendre conscience des enjeux (personnels et 

collectifs) de cet investissement.

Il y a des enjeux d'ordre personnels : s'écouter, se construire ; et des enjeux collectifs : écouter 

l'autre, être intégré dans un groupe.

La particularité de la musique est qu'elle est une une matière insaisissable ; cette matière sonore 

représente un patrimoine que l'on va qualifier d'immatériel : cet art est  témoin de l'histoire et des 

valeurs du pays (ce n'est pas apprendre la musique en tant que tel, mais c'est la replacer dans son 

contexte, faire des parallèles avec d'autres formes artistiques (peinture, danse, cinéma …).

Il est important que la musique soit accessible à tous, il est nécessaire qu’elle sorte des murs. 

Dans un premier temps, je ferai la présentation de mon enseignement musical, avec entre autre 

son contenu. Cet enseignement sera au service de l'élève. Dans la deuxième partie il sera question 

de la démarche adoptée afin de suivre le projet de l'élève. Enfin je souhaite que mon enseignement 

musical soit en cohérence avec celui de l'établissement qui est acteur d'un territoire.
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I. Mon enseignement musical … 

 

Mon enseignement  musical  s’adresse  à  tous  ceux  qui  souhaitent  être  accompagnés  dans  une 

démarche d’apprentissage de la musique et sont désireux d’approfondir leur connaissance sur cette 

matière.

Ainsi le public concerné pourra avoir plusieurs profils : les enfants et les adultes ayant déjà eu une 

pratique ou non. En effet, il me semble important de préciser que l’on peut apprendre à tout âge. 

Cet enseignement est proposé sous forme de cours individuels ou en pédagogie de groupe. je 

définirai son contenu, j'exposerai par ailleurs mon identité instrumentale.

I. 1. Entre cours individuels et pédagogie de groupe

 

I. 1. 1. Le cours individuel

Les cours individuels permettent de connaître les particularités de l’enfant tant du point de vue de 

sa  personnalité  que  de  sa  technique  instrumentale.  Le  cours  individuel  permet  de  cerner  les 

éventuels  problèmes,  de  prendre  du  temps  et  donne  la  possibilité  de  s’adapter  aux  besoins 

spécifiques de l’élève.

Mais à long terme, le cours individuel n’offre pas l’opportunité à l’enfant de rencontrer d’autres 

flûtistes.  Il  est  important  de  développer  un  esprit  de  classe.  Cet  espace  d’enseignement  est 

également définit comme espace d’échange, de communication qui donne vie à une classe et tisse 

un réseau au sein de l’établissement.

I. 1. 2. La pédagogie de groupe

Dès le début de l’année, les parents et élèves seront sensibilisés au fait que les cours peuvent être 

pris par petits groupes.

Il est souhaitable que les élèves ne se contentent pas de leur cours individuel, mais qu’ils assistent 

et  participent  aux  cours  de leurs  camarades,  afin  de  profiter  au  maximum de  l’enseignement 

dispensé et de bénéficier du facteur stimulant des cours de groupe.
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Il faut comprendre qu'en cours de groupe, l’enfant garde le bénéfice du cours individuel, car les 

conseils sont personnalisés et qu'en plus ces derniers seront partagés, discutés avec chacun des 

élèves présents.

Ces cours peuvent être dispensées de préférence par groupe de même niveaux, mais aussi des 

niveaux différents.

Ainsi lors d’un remplacement dans une école, j’ai été amenée à faire jouer deux sœurs (9 ans et 14 

ans) de deux niveaux différents et qui n’avaient jamais joué ensemble. La petite sœur jouait sa 

partie  et  était  accompagnée  en  seconde  voix  (clé  de  fa)  par  sa  sœur.  C'était  un  moment  de 

communication où l'une était amenée à réagir sur ce que faisait l'autre.

Pour ma seconde année de tutorat effectuée dans le cadre du Cefedem Bretagne – Pays de la 

Loire, j'ai pu expérimenter un cours de pédagogie de groupe réunissant trois élèves de niveau et 

d'âge homogène. 

Il est indispensable de proposer le plus tôt possible une pratique collective à chaque élève. Cette 

activité permet de rencontrer d'autres instrumentistes, et met en valeur chacun d'eux. La technique 

instrumentale n'est pas abordée de front. L'accent est mis sur l'interprétation musicale, la mise en 

place, le travail d'écoute afin d'obtenir un équilibre entre chaque voix.

Cette méthode d’apprentissage vise à développer le sens de la curiosité chez l’élève. Il est amené à 

s’intéresser à ce qui se passe autour de lui. Demander sa participation aiguise son sens critique car 

il y a écoute de l'autre. Par ailleurs il y a un effet de complémentarité qui permet à chaque élève 

d’échanger ses connaissances.

Je peux demander à chacun des élèves de faire une petite recherche sur un sujet. Les données 

collectées feront l’objet d’une mise en commun.

 

I. 2. Le contenu

 

I. 2. 1. Les outils

Ce sont des outils d’enseignement favorisant l’interactivité entre la musique et d'autres moyens 

d'expression (danse, peinture, littérature, cinéma, entres autres). Ces supports permettront à l'élève 

de compléter ses connaissances.
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v  Les supports visuels  

1) les partitions

Seront présents dans le cours : méthodes, exercices de technique et sonorité, études, morceaux qui 

garantissent  une   progression  constante  et  cohérente  et  qui  visent  différentes  compétences  à 

acquérir chez l’apprenant. Je m'appuierai entre autre sur le catalogue catalogue raisonné  10 ans  

avec la flûte  élaborés par Philippe Bernold,  Sophie Dufeutrelle et  Annie Ploquin-Rignol). Par 

ailleurs, selon les besoins de l'élève, je lui proposerai mes propres exercices.

2) Autres

Les  affiches  de  la  famille  des  flûtes  traversières,  affiches  de  compositeurs  célèbres  ou  de 

reproductions  de peinture seront  utilisées afin  d'illustrer  le  monde de cet  instrument  à  travers 

diverses  représentations,  montrer  des  livres  (l’orchestre,  la  place  de  la  flûte  au  sein  d’un 

ensemble).

Le but est d’associer la musique avec l’histoire (le compositeur, le contexte de composition), la 

géographie (connaître l’origine d’une musique), la technologie (l’imprimerie par exemple),  les 

arts en général (la peinture mis en parallèle avec une œuvre) afin qu'il y ai une sensibilisation au 

contexte d'une œuvre. 

v  Les supports audio 

- La MAO (Musique Assistée par Ordinateur) :  cette technique sera utilisée pour que l’enfant 

puisse jouer dans des conditions proche d’une répétition avec piano, et par extension avec d’autres 

instruments.  Ces  accompagnements  réalisés  sur  des  logiciels  comme  Cubase s’adaptent   à  la 

technique de l’élève (le tempo est facilement réglable).

L’élève peut se familiariser avec la pièce toute entière jusqu’au moment où il répètera avec le 

piano. Aussi, grâce à l’utilisation de ce nouvel outil, il développera au fur et à mesure une capacité 

d’écoute élargie car il y aura pris en compte de l'accompagnement, du contexte harmonique ou 

contrapuntique. 

L’utilisation de ces nouvelles technologies (la captation sonore :  le H4 par exemple  et visuelle) 

permet d’enregistrer en cours le jeu des élèves qui auront l’avantage d’avoir un retour immédiat 

sur leur façon de jouer grâce à une écoute différée. Ces enregistrements lui permettent de prendre 
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conscience de leur interprétation et auront la possibilité d’avoir un regard critique avec un peu de 

recul.

- Le CD : écoute d’extraits d’œuvres sur la flûte traversière, en rapport avec le morceau travaillé, 

ou alors la flûte selon les périodes, à travers différentes cultures. 

Il est intéressant de les orienter sur des CD à écouter chez eux (apprendre à prendre le temps 

d’écouter). Internet est égalent un moyen d'accéder à des sources musicales proposant un éventail 

d'interprétation dont une sélection par l'écoute critique est nécessaire. 

Cela dit, ces outils audio ne remplaceront pas les exemples du professeur ni une répétition avec 

piano, qui exigent plus de réactivité et d’adaptation pour l’élève. Il est important d’exposer l’élève 

face à des conditions réelles de jeu.

J'ai pu mettre en application cet outil pour la préparation d'un opéra pour enfants dans le cadre 

d'une intervention scolaire. Toutes les séances de préparation ont eu pour support un CD playback 

réalisé  par  mes  soins.  Cet  outil  permet  de  travailler  la  justesse,  le  tempo  adéquat,  les 

enchainements. Le travail avec CD demande une réelle qualité d'écoute. Par ailleurs cet usage du 

CD playback est source de motivation pour l'élève.

- Internet

Il permet de tisser un réseau au sein de la classe. Par ailleurs, Internet est un outil d'information et 

de connaissances, permettant d'échanger des documents, de diversifier les écoutes.

v  La mémoire

Par moment, aucun des deux supports ne sera utilisé. Mon souhait est de détacher l’élève de la 

partition grâce au « par cœur ». Ce « par cœur » s'acquiert par l’analyse du morceau (repérer sa 

forme par exemple) et  par la répétition. Cette pratique peut être mise en place dès la première 

année d’instrument.

Par exemple en demandant de restituer  (à  l’écrit  à la maison :  travail  de recherche)  un chant 

populaire  (« Au clair  de la  lune »),  et  de le  jouer  en  cours  « par  cœur » (appropriation de  la 

comptine). 
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Le « par cœur » favorise une audition interne, et évite le court circuit yeux/doigt.

Par ailleurs l’enfant développe sa capacité de concentration et d’écoute. 

I. 2. 2. L’élève : acteur de ses connaissances 

La verbalisation de l'élève est importante. L’élève est invité à participer à l’élaboration de ses 

propres connaissances.  Juste après avoir  joué le morceau,  je demande à l’élève son avis,  afin 

d’apprécier ce qu’il retire de sa prestation, de rebondir sur ses remarques et le guider vers les 

points positifs et les points à revoir. 

C’est une phase de verbalisation qui permet de développer son sens critique par rapport à son 

travail. Cette prise de conscience m’indiquera ce qu'il ressent, ce qu’il a retenu de sa prestation. 

Cette verbalisation montrera s'il y a adéquation ou non entre ce qu’il a fait et l’objectif attendu, et 

grâce à ce recul il sera à même de chercher des solutions, se corriger, dans un travail autonome.

Récapituler les erreurs à éviter avant de jouer est important, le faire réfléchir sur l'objet...et trouver 

comment éviter les mêmes erreurs.

Je voudrais  souligner  que  l’erreur a  toute  sa place dans ces cours.  L’élève ne vient  pas pour 

restituer sa leçon. Il est particulièrement intéressant pour le pédagogue d’accompagner l’élève sur 

ces terrains d’expérience. 

Le plaisir parait assez lointain dans ces explications. Et pourtant il est bien réel, rien n’est plus 

plaisant  que  d’avoir  surmonter  une  difficulté.  L’élève  prend conscience de ses  progrès.  Il  est 

nécessaire de se donner pour objectif de faire un travail propre et abouti quelque soit le niveau de 

l’élève et de son morceau. Un travail soigné amène au plaisir de jouer, de jouer avec d’autres 

instrumentistes et d’apprendre. 

 

I. 2. 3. Le travail corporel

v  Le corps dans un espace de travail

L’élève est sensibilisé dans l’espace où il joue. Pour qu’il y ait une bonne qualité d’exécution une 

bonne projection du son, quelque soit l’espace dans lequel il jouera.

Je fais généralement jouer debout. Cela dit, jouer assis demande à être pris en compte, car il faut 

demander à l’élève de garder une posture tonique, prêt à jouer. L'élève est également plus proche 

de la réalité de l'orchestre.
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v  Le corps et l'instrument

L’instrument  est  le  prolongement  du  corps.  Il  est  important  de  respecter  la  physionomie  de 

chacun :  c’est  cela  qui  fera  son  identité  sonore.  Pour  les  élèves  débutants  de  petite  taille,  je 

conseillerai l'utilisation de la flûte courbe qui facilite une meilleur prise de la flûte, cela évitera les 

problèmes de tenue car permet de ne pas tirer sur les bras, et de garder une posture correcte.

Être bien avec son instrument demande du temps et doit être surveillé : sentir les points de contact 

avec l’instrument, les points d’appui pour tenir en équilibre la flûte, avoir l'embouchure parallèle 

aux lèvres.

C’est aussi sentir la résonance au niveau des lèvres, des doigts. La participation et l’engagement 

entier du corps est sollicitée quand l’élève joue.

v  Le corps et le rythme

Le travail sur la pulsation est primordial en musique. Comprendre un rythme passe par le corps, 

l’élève doit sentir, vivre la pulsation pour s’en imprégner. Ainsi, il n’est pas rare que la flûte soit 

déposée pour intégrer un élément nouveau. On peut frapper des mains, ou alors marcher dans la 

salle. Par ailleurs recourir à la danse est très parlant et ludique pour les élèves.

J'ai pu faire ce constat au CRR de Nantes, où les élèves ont eu un cours sur la Pavane avec une 

approche sur les pas de danse.

 

I. 2. 4. Diversité du répertoire

Élargir  le  répertoire  dans  le  temps et  l’espace développe  une richesse culturelle  (renaissance, 

baroque, classique, romantique, le répertoire du 20ème et contemporain). Jouer plusieurs styles 

permet à l’élève de découvrir d’autres cultures, d’autres techniques instrumentales.

C’est un moyen casser des préjugés, et de lui donner sa chance de côtoyer des « ailleurs » (les 

musiques traditionnelles, extra européennes). 

Mais ce répertoire est vaste, et il y a un juste équilibre à trouver entre le respect du goût de l’élève, 

le lieu géographique de la structure artistique (répertoire local), les « classiques » du répertoire et 

l’ouverture sur les musiques qui ont un caractère original.
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I. 3. Mon identité instrumentale

Grâce  à  ma  pratique  du  traverso  (flûte  baroque),  je  peux  élargir  le  répertoire  de  la  flûte 

(Hotteterre,  Marin  Marais,  …)  en  les  sensibilisant  à  la  musique  du  17ème  et  18ème  siècle. 

L’interprétation  sera  au  cœur  du  travail,  l’élève  restera  sur  une  flûte  moderne  mais  pourra 

approcher au plus prêt des subtilités qu’exige ce langage particulier.

Ma méthode de travail s’inspire de ma pratique de la musique baroque, par exemple par la mise en 

évidence de la basse continue, ainsi je ne me contente pas de la partie de flûte. 

Il faut savoir ce que l’on joue pour exécuter le caractère demandé. Je mets en évidence les phrasés 

avec la conduite des notes qui charpentent le morceau (différence entre les temps forts et faibles). 

Par ailleurs le travail est réalisée avec l’appui de la partie de piano pour comprendre l’harmonie, le 

jeu de question /réponse, les parties homorythmiques…

Mon approche de la musique baroque m’a forgée un autre regard sur la manière de comprendre un 

morceau et de l’interpréter.

Ma  vision  de  la  pédagogie  est  avant  tout  de  respecter  l’élève  qui  veut  apprendre ;  de 

permettre à chacun de découvrir et d’approfondir ce langage particulier. 

Développer  le  goût  de  l’effort  et  de  la  persévérance  tout  en  respectant  les  capacités 

individuelles de chacun s’impose,  mais il  est fait de manière agréable et  les réactions de 

l’apprenant.

Le cours est un espace privilégié pour que l’élève apprenne des autres. Il est actif dans sa 

démarche d’apprentissage, développe son sens de la curiosité. 

Mon  enseignement  s'inspirera  du  document  réalisé  par  l'IPMC  (Institut  de  Pédagogie 

Musicale et Chorégraphique) qui pointe toutes les  compétences souhaitées à la fin des trois  

cycles de l'enseignement spécialisé en flûte. (Annexe)

Je mets en place un processus pédagogique qui accompagne l’élève vers une autonomie dans 

la construction de son apprentissage.

Mais il ne faut pas perdre de vue que cet apprentissage n’a de sens que si l’on prend en 

compte le projet de l’élève.
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II. …au service de l'apprentissage

Cet enseignement est au service de l'apprentissage avec un suivi régulier par la mise en place 

d'évaluations permettant d'apprécier les connaissances de l'élève et ses manques.

II. 1. Le suivi régulier

II. 1. 1. Le prolongement du cours à la maison 

v Récapitulatif dans un carnet, l’élève écrit ses leçons pour qu'il se rende compte de ce qu’il a à 

faire  pour  la  semaine  d’après.  Il  permet  un  suivi  écrit  pour  l’élève,  le  professeur,  et  les 

informations sont à la portée des parents. Ce carnet permet une transparence des cours.

v Il est possible d’enregistrer les cours afin de réécouter les conseils à la maison dans le but de 

se réapproprier les consignes de travail. Les parents peuvent ainsi participer dans l’élaboration des 

connaissances de l'enfant. 

Un piste que je souhaite approfondir est celle de recourir à internet pour prolonger ce lien cours – 

maison. Lors de mes études au Cefedem Bretagne-Pays de la Loire, j'ai eu recours à la toile pour 

diffuser des documents audio (mp3) ou écrits à l'attention des élèves d'un établissement scolaire en 

créant  un  espace  d'échange.  Dans  le  cadre  de  mon  enseignement  artistique  cette  plateforme 

d'échange qui s'intitule « Drop.io » me permettrait de réaliser, par exemple, des guides d'écoute, 

ou de les envoyer sur des sites culturelles.

II. 1. 2. Le rôle des parents

Les parents doivent s’impliquer dans la vie artistique de l’enfant, mais pas au détriment de son 

autonomie. Il est nécessaire d’établir une entente entre le parent et l’enseignant, pouvant aller 

jusqu’à la collaboration. Ceci doit être au profit de l’élève et, au delà, de l'enfant.
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II. 2. L’évaluation

 
Évaluer c’est donner la valeur de la chose à un moment précis. L’évaluation est importante dans le 

cursus d’un élève car il situe le niveau de connaissance de celui-ci et lui permettre de baliser son 

parcours. 

Il  y  a  trois  types  d’évaluations  qui  me  paraissent  pertinents :  l'auto-évaluation,  l’évaluation 

formative et l’évaluation normative.

II. 2. 1. L’évaluation formative

Elle est présentée sous deux formes : l'auto-évaluation et l'évaluation formative.

L'auto-évaluation est soit de type oral soit de type écrit, prenant la forme d'une fiche de suivi.

Cette évaluation effectuée par l’apprenant lui-même. Ce type de démarche est considéré comme 

un indicateur d’autonomie de l’apprenant. 

Il est intéressant de se rendre compte du recul que l'élève a de lui même. Cette évaluation doit être 

régulière afin d'exploiter et utiliser à bon escient les données collectées.

« L’évaluation formative, c’est simplement le fait de prendre le pouls des élèves au travail et de 
pouvoir  ainsi  intervenir  sur  le  moment ;…elle  est  une  dimension  de  l’apprentissage :  en 
permettant  l’ajustement  progressif  de  la  démarche  à  l’objectif,  elle  est  au  cœur de  l’acte 
d’apprendre, y apporte une dynamique et en garantit l’efficacité » 

P. Meirieu L’école, mode d’emploi

Elle peut avoir plusieurs formes dont le spectacle de classe et l'audition de fin d'année.

- Pour le spectacle de classe, chacun élève présente son travail du moment. L'organisation est 

modeste,  avec  idée  de  simplicité  ;  tous  les  élèves  présentent  un  morceau.  Ce  moment  sera 

l'occasion  de  proposer  d’un  petit  goûter.  Ce  moment  convivial  permet  non  seulement  de 

repositionner son travail, de constater s’il est content de sa prestation et offre en même temps un 

autre échange avec les enfants et les parents.

-  Au sujet  de l’audition de fin d’année où l’enjeu est  différent,  avec l'intervention des  autres 

classes.

Une pédagogie différenciée permettra de répondre au mieux aux demandes de chaque élève.
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II. 2. 2. L’évaluation normative

L'élève  sera  ici  confronté  à  des  normes  définies  et  précisées  par  des  textes  (Les  schémas 

nationaux d'orientation pédagogiques de l'enseignement initial de la musique , de la danse et de  

l'art dramatique, autre autres). Bien que mise en pratique, ce type d'évaluation est sujet à débat. 

Juge t-on un moment précis, le potentiel d'un élève...? La notion de norme en musique est très 

variable.

Cette évaluation ne devrait être réalisée que lorsque l'élève se sent prêt. Malheureusement, on ne 

peut ignorer les textes qui précisent le nombre d'années dans un cycle et l'âge est souvent un 

critère déterminant.

 

II. 3. Le projet de chaque élève

 

Le projet  de l’élève est à prendre en compte. De là j’adapterais la méthode à chacun de mes 

élèves. Est-il nécessaire de demander les mêmes compétences entre quelqu’un qui se destine à 

faire son entrée sur la voie professionnelle et son voisin qui continue pour le plaisir ?

La réponse pour ma part est négative. 

Le niveau d’exigence ne change pas mais les morceaux sont à adapter pour l’un et pour l’autre.

Pour un élève qui se destine à être sur la voix artistique, il faut multiplier les auditions afin de 

l’habituer  à  jouer  en  public,  l’encourager  à  rencontrer  d’autres  professeurs  (master  classes, 

stages).

Prendre en compte projet de l’élève, c’est mettre en place toute une organisation pour qu’il 

puisse s’épanouir selon son niveau. Pour cela il est nécessaire que mon projet pédagogique 

soit cohérent avec le projet d’établissement afin que l’élève soit entouré et soutenu par toute 

une équipe pédagogique. 
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III. Un projet pédagogique : prolongement du projet d’établissement

 

La complicité d’une équipe est primordiale pour le bon fonctionnement d’un établissement. Cette 

entente  favorise  la  création  de  projets  cohérents.  Cet  esprit  d’équipe,  important  à  mes  yeux, 

apporte une richesse dans le contenu artistique, avec un objectif définit à l’avance. 

  

III. 1. Au sein de l’établissement

 

III. 1. 1. L’équipe pédagogique

Il et souhaitable de développer un projet d'enseignement en équipe pédagogique pour qu’il y ait 

une  cohérence  dans  les  actions.  Chaque  classe  devrait  travailler  en  interaction,  afin  que  les 

échanges conduisent à des réflexions pédagogiques communes, avec des retombées concrètes dans 

l’enseignement auprès des élèves.

Ainsi il serait enrichissant qu’il y ait un échange privilégié entre les classes d’instruments et les 

classes de formation musicale (développement une pédagogie "globale"). Le lien entre pratique et 

théorie serait mis en évidence. Cet échange mettrait en évidence la complémentarité des deux 

cours suivis par l’élève.

Ce lien tendrait vers l’harmonisation des savoirs musicaux pour chaque cycle.

Ces  classes  de  formation  musicale  peuvent  être  le  lien  d’articulation  avec  les  autres  classes 

d’instruments dont l’objectif serait de mettre en place une programmation à l’année autour d’un 

thème ou d’ateliers communs aux élèves, d’auditions avec un thème précis.

 

L’interdisciplinarité concerne tous les domaines que proposerait l’établissement et qui s’ignorent 

souvent : musique, danse, l’art dramatique. Il serait intéressant de développer des passerelles entre 

ces trois activités. La peinture ou l’art visuel peuvent également s’allier à la créativité musicale (je 

pense notamment à la compositrice Betsy Jolas qui a intégré une projection dans son œuvre le 

« Mont Ventoux »). 

Ainsi l’intérêt d’un projet d’enseignement en équipe est double. 
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D’une part il permet à tous les élèves des classes d’instruments de se produire individuellement.

C’est  un  projet  qui  ouvre  des  perspectives  aux élèves.  En effet  l'élève  entre  en  contact  avec 

plusieurs professeurs, d’autres instrumentistes, d’autres artistes ; ce qui consolide le réseau social 

interne de la structure artistique, et laisse deviner des projets qui dynamise la structure.

Et  les  conséquences  sont  positives  pour  l’établissement  car  le  projet  est  cohérent :  tous  les 

professeurs sont concernés et agissent ensemble, et cela donne en fin de compte une force dans les 

choix directeurs de l’établissement.

 

III. 1. 2. Les actions transversales

La  pratique  collective est  encouragée  :  celle  d’un  orchestre  ou  d’un  groupe  de  musique  de 

chambre afin de compléter la formation de l'élève. Cette intégration peut se faire dés la deuxième 

année de premier cycle. 

Jouer avec d’autres instruments lui permet de côtoyer une autre situation musicale et d'échanger 

avec un autre professeur. C'est un moment où l’on n'abordera pas les difficultés personnelles, mais 

un travail d’équilibre de l’ensemble (capacité d’écoute, l’importance des timbres).

Cette action peut être menée dès le premier cycle. Lors de ma formation au Cefedem Bretagne-

Pays de la Loire, la promotion a été amenée à réaliser un spectacle avec des groupes de musique 

de chambre débutant au conservatoire de Saint Nazaire. L'objectif était de monter un programme 

en trois séances d'une heure pour chaque groupe constitué d'instruments qui n'ont pas l'occasion de 

jouer ensemble. Il est nécessaire d'adapter le morceau et surtout d'étudier une méthode d'approche 

(travail  du rythme ou du timbre  par  exemple)  qui  puisse faire  partie  de  la  prestation.  C'était 

également un moyen pour l'élève de jouer autrement son instrument de musique, de chercher et 

d'essayer des techniques peu usitées ou non apprises. Le rapport à la connaissance change,  le 

professeur n'est plus de seul à apporter une plus-value au cours, l'élève partage ses découvertes.

La participation de chaque professeur est importante car elle prouve leur implication dans ce genre 

de démarche. 

L'élève est également amené à s'inscrire dans la réalisation de spectacles musicaux. 

L’intégration rapide de chacun des élèves dans le groupe orchestral participe au développement de 

l’esprit de groupe et lui faire prendre conscience de la notion d’engagement. Il peut également 

prendre en charge avec d’autres élèves l’organisation d’un spectacle. 

L’élève est en outre invité à venir écouter les différentes auditions qui se déroulent au sein de 
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l’établissement.

III. 2. Rayonnement de l’établissement sur le territoire

 

L’établissement ne pas faire abstraction de son environnement géographique, ni du contexte social 

qui l’entoure. Elle a pour mission de participer aux mouvements culturels, de dynamiser et de 

refléter l’image de la ville aux travers différentes actions. 

  

III. 2. 1. Les interventions en milieu scolaire

Les interventions scolaires permettent la rencontre avec d'un public autre que celui fréquentant un 

établissement  spécialise.  La  présentation  d’instruments  est  un  moyen  de  faire  connaître 

l’instrument.  C’est  un moment d’échange,  de partage des connaissances.  La musique s’inscrit 

dans le cadre scolaire pour offrir à l'enfant un espace où l'imaginaire est roi, imaginaire au service 

de la créativité, de l'expression de chaque élève. 

La préparation au Diplôme d'État au Cefedem Bretagne – Pays de la Loire m'a donné l'occasion de 

m'investir dans un projet d'opéra pour enfants à l'école élémentaire Jean Zay de Bellevue (ZEP 

située à Nantes).

   

III. 2. 2. Les interventions locales

Il  est  intéressant  de  tisser  un lien  avec  les  structures  culturelles  locales,  départementales,  et 

régionales.  Ces  ouvertures  culturelles  peuvent  prendre  plusieurs  formes :  partenariat  avec  un 

conservatoire, une manifestation dans une bibliothèque, animation dans un musée ou une galerie 

d’art, participer à des portes ouvertes …). Par exemple, les échanges de classe d’instruments entre 

professeurs sont des moments privilégiés pour l’enfant et ce, quelque soit son âge. C'est donner 

l'occasion de rencontrer d'autres élèves, et d'autres professeurs qui vont montrer une autre façon de 

travailler : c'est diversifier l'approche de la pratique instrumentale. 

Ces animations peuvent amener l’élève à découvrir des lieux qu’il n’a pas l’habitude de fréquenter 

ou qu’il ne connaît pas.  

Lors du spectacle de fin d’année, l’école de musique d’Ecouflant (SIAM) a organisé un spectacle 

sur le thème du vent, un habitant de la région a été invité à partager sa passion pour les cerfs-

volants, collection qui provient des quatre coins de la planète ou fabriqués par ses propres soins. 
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Le programme de la classe de flute quant à lui était sur le vent, le souffle.

La musique est un lieu de rencontre d'une population et des arts, ici l'on peut faire le lien entre 

l'artiste et l'artisan unis proposant un spectacle pour la population locale. Ce genre de spectacle 

permet de tisser des liens au sein de la population.

Ces intervention peuvent prendre la forme d'une médiation. L'objet  en question sera pensé en 

fonction d'un public. C'est une intervention qui se veut ouverte : elle favorise un instant d'échange 

libre car s'adapte à la participation du public.

III. 2. 3. Participation aux évènements nationaux

Il  est  intéressant  de  s'appuyer  sur  les  temps  forts  culturels  nationaux :  célébration  d’un 

compositeur, fête de la musique, les commémorations...

Les services rendus renforcent la réputation d’un établissement.

 

La population est informée de ce qui passe dans la structure, se sont des moments d’échange 

culturel qui participent à la démocratisation de la musique.

La pratique musicale doit sortir de ses murs et aller vers le public et participer à la vie 

locale. 

L’élève apprend à partager avec ses amis et le public ses connaissances et compétences.    

Par ailleurs on responsabilise l’élève dans ces concerts, on fait appel à son autonomie. Ces 

manifestations montrent également qu’on a confiance en lui. 

Les concerts sont des moments qui forgent son assurance et qui le motive à aller plus loin 

dans son apprentissage. 
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CONCLUSION

 

 

Ce projet pédagogique met l’élève au centre de mes actions avec un espace où il fera ses propres 

tâtonnements. C’est par l’action qu’il trouvera les connaissances qui lui permettront d’avancer au 

mieux et de se forger sa propre culture musicale.

 

Pour que l’élève construise le plus solidement possible son projet à venir, mon projet pédagogique 

prendra en compte les axes définis  par le  projet  d’établissement.  L’objectif  serait  de créer un 

projet  d’enseignement en équipe pédagogique,  afin que l’élève puisse être accompagné par la 

structure artistique.

 

La  musique  est synonyme  d’échange  et  partage,  elle  s’invite  et  s’inscrit  dans  la  vie  de  la 

population.  

 

Ce projet pédagogique n’est pas cristallisé car il est amené à s’adapter dans le temps et selon le 

lieu d’enseignement. Mais il y a une constante : outre une capacité instrumentale qui s’affirme, je 

souhaiterais avant tout que l’élève ait appris le respect d’autrui, qu’il développe le sens des valeurs 

au sein de l’établissement grâce à l’apprentissage de la musique. 
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