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Les gens attendent des arts qu’ils encouragent la pensée créative, qu’ils incitent à une atti-
tude critique face aux institutions sociales, qu’ils aient une influence sur les mœurs et la 
morale, qu’ils raffinent le goût et qu’ils contribuent à un sens de la communauté. Il s’agit là 
de grandes attentes. 

Alors qu’une discussion visant à savoir quels sont les artistes ou compagnies qu’il faut sub-
sidier ou non peut sembler arbitraire, l’argument en faveur de l’investissement au profit de 
l’éducation culturelle des enfants est assez univoque. Pour de nombreux enfants, l’enseigne-
ment est la principale occasion de développer un goût pour les arts.

La valeur des formations artistiques peut être abordée de différentes manières. Il y a la valeur 
intrinsèque puisque les individus y trouvent un intérêt personnel. On parle ensuite aussi de 
valeur extrinsèque car ces formations améliorent l’aptitude des étudiants à résoudre des pro-
blèmes. Un lien direct entre la connaissance musicale et les mathématiques a été démontrée. 

Différentes disciplines scientifiques ont entre-temps développé des instruments permettant 
d’évaluer en pratique dans quelle mesure différentes formes d’art concrétisent ces attentes. 
La tendance à appliquer de tels instruments chez nous ne fera que se renforcer.

Nous allons tout d’abord nous pencher sur les fondements de l’aide publique aux arts. Il est 
important de comprendre que la question de savoir si les pouvoirs publics doivent intervenir 
– et si oui, dans quelle mesure – est différente de celle de comprendre l’importance des arts. 
Bien entendu, les arts sont d’une importance immense pour l’Homme. C’est notamment la 
mesure dans laquelle le marché échoue qui détermine l’ampleur du rôle des pouvoirs publics 
dans ce domaine. Il va de soi que lorsque des moyens publics sont alloués, une justification 
doit être demandée. Les moyens alloués pourraient en effet être utilisés ailleurs. Nous passe-
rons ensuite de la politique culturelle en général à l’importance de l’enseignement artistique.
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Partie 1. La problématique de 
la politique culturelle
1.1 Résumé des arguments en faveur de la 
subvention des arts1

1) L’argument le plus souvent utilisé en faveur de 
la subvention des arts est qu’il s’agit d’un bien 
public. Il est nécessaire de montrer que les « uti-
lisateurs » directs ne sont pas les seuls bénéfi-
ciaires de l’art, et qu’il profite aussi à ceux qui ne 
souhaitent pas nécessairement contribuer volon-
tairement. Chacun peut profiter d’une sculpture 
dans un parc public, mais seuls quelques-uns 
seraient prêts à payer pour cette sculpture. Si l’on 
s’en remet entièrement au marché, la production 
de telles œuvres sera insuffisante, tout comme ce 
que nous léguerons aux générations futures. Les 
activités artistiques rendent également des « ser-
vices » ne pouvant être commercialisés comme 
des effets de civilisation, la fierté nationale, la 
cohésion sociale et une identité bénéfique pour 
tous.

2) Le second argument courant est que l’art est un 
bien tutélaire (ou merit good) dont les pouvoirs 
publics estiment qu’il est apprécié de manière 
insuffisante par les citoyens. Cela part de l’hypo-
thèse que les citoyens ne sont pas suffisamment 
informés. Beaucoup restent sceptiques face à une 
telle attitude paternaliste de la part des pouvoirs 
publics et pensent, lorsqu’il s’agit des enfants, 
que c’est là plutôt le rôle des parents. Cet argu-
ment est cependant utilisé à grande échelle en 
Europe, et son application aux mineurs provoque 
évidemment moins de discussions. 

3) Adossée au précédent argument, l’idée que 
le goût des arts doit être développé. En fait, cela 
signifie que la demande dépend de l’offre : sans 

1  William D. Grampp, Pricing the Priceless: Art, Artists and 
Economics, 1989

la disponibilité de certains arts, personne ne 
pourrait en estimer la valeur.

4) On retrouve ensuite l’argument de l’équité 
sociale qui s’attarde surtout sur les interventions 
au profit des personnes à faibles revenus.

5) Les arts génèrent également un effet multipli-
cateur sur d’autres secteurs de l’économie. Les 
musées disposant de belles collections ont un 
effet positif sur le tourisme, par exemple. 

6) Qu’il soit difficile de générer une plus grande 
productivité dans les arts du spectacle vivant 
implique que leur coût va augmenter. Il s’agit 
de la loi de la fatalité des coûts croissants de 
Baumol. Cette loi précise que si, dans d’autres 
secteurs de l’économie, les coûts unitaires sont 
gardés sous contrôle parce que des salaires plus 
élevés associés à une plus grande productivité 
ne sont pas forcément synonymes de prix plus 
élevés, la situation est différente pour une pièce 
d’opéra – par exemple – qu’il est difficile de réa-
liser avec moins de personnes qu’auparavant.

Bien entendu, la réponse à la question de savoir 
pourquoi les arts doivent être soutenus par les 
pouvoirs publics n’est qu’un début. Tant que 
les moyens seront rares, des choix devront être 
faits pour définir ce qui sera subsidié et ce qui 
ne le sera pas. En outre, les raisons précises 
développées en faveur du rôle des pouvoirs 
publics peuvent aussi nous éclairer sur les meil-
leurs instruments à mettre en œuvre par les pou-
voirs publics. Faut-il subsidier l’offre ou plutôt le 
consommateur de culture ? Qui doit en décider ? 
Et comment éviter que les meilleurs lobbyistes 
soient les mieux subsidiés ?

Aux États-Unis existe une longue tradition de 
mécénat et de philanthropie en faveur des arts 
qui génère des investissements plus élevés que 
les dépenses publiques en Europe. Mais tout 
n’est pas uniforme pour autant sur notre conti-
nent. On constate des disparités importantes 
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dans les politiques culturelles : accès gratuit aux 
plus grands musées britanniques contre accès 
payant en France, par exemple.

1.2 Analyse de la valeur sociale

Il n’est pas difficile de construire un plaidoyer 
scientifique en faveur de la stimulation des arts. 
L’essentiel est toujours que les bénéfices sociaux 
couvrent (tous) les coûts et que l’intervention des 
pouvoirs publics soit indispensable parce que le 
marché ne parvient pas à mettre une offre sur 
pied (Grampp, 1989).

L’estimation des bénéfices sociaux par rapport 
aux coûts assumés par la collectivité n’est pas 
évidente en ce qui concerne les biens culturels. 
Différentes techniques ont été développées au 
fil des ans, comme par exemple des méthodes 
sophistiquées permettant une évaluation via un 
questionnement indirect de la population.

Pour nous faire une idée des caractéristiques 
spécifiques de l’enseignement artistique, nous 
devons d’abord nous raccrocher à l’analyse de 
base de la détermination de la valeur des biens 
culturels.

Tout le monde comprend qu’il existe des diffé-
rences importantes entre biens privés et biens 

publics. Une digue qui protège un village contre 
les inondations génère des bénéfices collectifs 
pour toute la population de ce village. Le risque 
existe cependant de voir certaines personnes 
chercher à se soustraire au financement. Une fois 
la digue en place, les autres ayant payé pour 
sa construction, ces flibustiers profitent eux aussi 
des bénéfices qu’elle procure. Toutefois, si tout le 
monde adoptait cette attitude de passager clan-
destin, on observerait un sous-équipement en 
matière de biens publics de ce type. Le critère de 
l’exclusion est ici pertinent. Il est facile d’exclure 
des personnes de la consommation d’un bien 
privé comme une pomme. Un autre critère déter-
minant d’un bien public est de savoir si plusieurs 
utilisateurs peuvent en profiter sans se gêner 
mutuellement. Pour en revenir à la pomme, il est 
évident que si une personne A la mange, il ne 
restera rien pour la personne B. L’utilisation d’une 
digue au profit de la personne A n’empêche 
pas la personne B de profiter également de sa 
protection. Nous appelons cette caractéristique 
la « non-rivalité du bien public ». Le tableau ci-
dessous donne des exemples pour les différentes 
combinaisons.

Tableau 1 : biens publics vs biens privés

Exclusifs Partiellement exclusifs Non exclusifs

Rivaux Biens privés 

(par ex. alimentation et 
boissons)

« Commons »

(par ex. populations de 
poissons dans l’océan)

Congestion Biens quasi-publics

(par ex. piscines, 
routes, ponts, tunnels et 
zones naturelles)

Non-rivaux Biens collectifs

(par ex. Internet et télévi-
sion câblée)

Biens purement publics

(par ex. défense natio-
nale, digues et réduction 
des émissions de CO2)
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Les biens culturels comme la télévision payante 
et les visites au théâtre, au concert ou au musée 
ne sont pas des biens purement publics. Les utili-
sateurs peuvent en être exclus s’ils ne paient pas 
leur billet d’entrée. En outre, ces biens sont sujets 
au risque de congestion : une fois la salle rem-
plie, un visiteur ne peut y rentrer que lorsqu’un 
autre quitte la salle. 

Sur cette base, des économistes ont déjà estimé 
le prix d’entrée optimal pour une visite du British 
Museum (Maddison & Foster, 2003). D’autres 
biens culturels répondent au moins partiellement 
au critère de non-exclusion. Pensons par exemple 
à la restauration d’un bâtiment public. On ne 
peut pas demander aux passants de payer 
lorsqu’il n’est pas possible de leur interdire la vue 
du bâtiment.

De Swaan (2001) affirme que la langue est un 
bien public. Plus les personnes lisant, parlant et 
comprenant une langue sont nombreuses, plus il 
est avantageux pour les autres d’apprendre cette 

langue. Ce type d’arguments peut aussi servir 
de base au soutien financier de la littérature, du 
théâtre ou du cinéma.

De nombreux biens culturels supposent un goût 
acquis, c’est une réalité. Apprécier une œuvre 
de Beethoven exige une certaine expérience 
préalable de musiques comparables et donc 
quelques connaissances musicales. Pour de nom-
breux biens, une consommation plus importante 
fera diminuer l’utilité d’une quantité additionelle, 

mais ce n’est pas automatiquement le cas de la 
lecture d’un livre supplémentaire, par exemple.

Throsby (2001) distingue les valeurs esthétique, 
décorative, spirituelle, historique et authentique 
de l’art. Au final, l’art peut contribuer à la forma-
tion d’une identité sociale, mais l’industrie de la 
culture est aussi un pourvoyeur d’emplois direct. 
Si l’on fait le lien avec l’industrie créative, il est 
donc aussi question d’un effet de retour moné-
taire direct des investissements culturels. Ce qui 
constituera pour certains un argument sérieux, 
surtout en période de disette budgétaire.

Vu qu’il s’agit d’allouer les moyens publics, une 
évaluation périodique de la politique semble 
appropriée. Il est évident que certaines difficultés 
surviendront en matière de mesure des résultats 
et de l’impact. Comme le montre le schéma ci-
dessous, il existe déjà une différence importante 
entre la mesure des apports et des résultats.

Source : Lingayah, 1996.

Toute une littérature est néanmoins apparue 
depuis sur la manière d’aborder ces difficul-
tés. En outre, le simple fait d’essayer d’évaluer 
une politique peut éclairer les décideurs sur la 
réflexion à faire concernant les angles d’attaque 
cruciaux.

SPECTRE DE MESURE

Facile à mesurer Difficile à mesurer

Objectif

Rapport aux objectifs:
Peu claire  

Rapport aux objectifs: 
claire

Subjectif

Inputs         Outputs      Résultats



5

www.itinerainstitute.org

ANALYSE

Partie 2. Formation artistique
2.1. La formation artistique comme élément de 
la politique artistique

Alors qu’une discussion visant à savoir quels sont 
les artistes ou compagnies qu’il faut subsidier ou 
non peut sembler arbitraire, l’argument en faveur 
de l’investissement au profit de l’éducation cultu-
relle des enfants est assez univoque. Pour de 
nombreux enfants, l’enseignement est la princi-
pale occasion de développer un goût pour les 
arts.

Participer à une vie culturelle communautaire 
vient en plus d’une composante utilitaire indivi-
duelle dans la consommation culturelle person-
nelle. Bien entendu, un apport personnel de la 
personne concernée est souhaité.

Alors que nous avons clairement montré qu’une 
composante publique importante était liée à 
l’enseignement culturel, on y retrouve naturelle-
ment aussi une composante personnelle. Il y a 
d’ailleurs une interdépendance : les investisse-
ments publics en matière d’enseignement cultu-
rel entraînent une plus grande appréciation des 
biens culturels et donc aussi à des contributions 
individuelles plus importantes. Throsby (2000) : 
« It is apparent that a person’s enjoyment of 
music, literature, drama, the visual arts and so 
on and hence her willingness to spend money 
on consuming them, are importantly related to 
her knowledge and understandings of these art 
forms ». Certains prétendent même que l’ensei-
gnement culturel entraîne de cette manière 
un besoin moins grand pour le soutien de la 
consommation culturelle via le pilotage de l’offre. 
Une politique plus fortement basée sur une la 
demande ne doit pas nécessairement mener à 
une baisse de la qualité. Des enquêtes montrent 
que l’enseignement culturel incite à participer 
aux arts (Bergonzi & Smith, 1996). Investir dans 
l’enseignement culturel bénéficie donc autant du 
soutien des volontaristes qui voient peu d’incon-
vénients à la politique de l’offre de la part des 

pouvoirs publics que des personnes qui sont plus 
sceptiques à cet égard. Il est pertinent de consta-
ter que l’importance de l’enseignement culturel 
est bien moins controversée que la définition de 
la politique culturelle en général.

2.2. Valeur intrinsèque vs valeur extrinsèque

La valeur des formations artistiques peut être 
abordée de différentes manières. Il y a la valeur 
intrinsèque puisque les individus y trouvent un 
intérêt personnel. On parle ensuite aussi de 
valeur extrinsèque car ces formations amé-
liorent l’aptitude des étudiants à résoudre des 
problèmes. Un lien direct entre la connaissance 
musicale et les mathématiques a été démontrée 
par le passé. 

Dans de nombreux pays, la politique recon-
naît l’apport des arts aux compétences cogni-
tives, à l’aptitude à résoudre des problèmes et 
à l’intelligence émotionnelle (Sharp & Le Metais, 
2000). La volonté de l’élève à montrer son tra-
vail, à accepter une critique constructive et ainsi 
à développer des idées pour des projets futurs 
est à cet égard une partie essentielle du proces-
sus (Wenger, 2000). Les compétences en termes 
de communication, la volonté de collaborer et 
la maîtrise de ses émotions sont ici essentielles 
(Bryce et al, 2004). Des chercheurs avancent 
que cette collaboration, cette confiance mutuelle 
et cette intégration des recommandations émises 
par d’autres se rencontrent plus souvent ici que 
dans l’enseignement conventionnel (Bathelt et al, 
2004).

Personne n’affirme que les arts ont le monopole 
de l’apprentissage de la créativité. L’argument 
porte uniquement sur une gradation différente 
des éléments nécessaires au processus créatif, 
notamment de la critique et du développement 
par la discussion.

2.3. Recherche empirique

Les recherches relatives aux bénéfices sociaux 
de la formation culturelle se concentrent princi-
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palement sur ce qu’il se passe dans les écoles. 
Selon Sharp & Le Metais (2000), la formation 
culturelle se retrouve dans les programmes de 
la plupart des pays de l’OCDE sous une forme 
obligatoire jusqu’à l’âge de 14 ans. Il ressort 
d’une étude de l’UNESCO (Bamford, 2006) que 
des cours de musique et de dessin se retrouvent 
de manière systématique dans 90 % des pays. 
La peinture et l’artisanat sont présents dans les 
programmes dans 80 % des pays alors que la 
danse, la comédie et la sculpture se retrouvent 
dans 70 % des programmes. La littérature et 
« l’écriture créative » sont plutôt abordées dans 
d’autres matières de base (Whitby, 2005).

Le rapport du Cultural Minister Council (2004) 
mentionne des bénéfices éducatifs allant d’une 
baisse de l’absentéisme à un plus grand civisme. 

Concentrons-nous successivement sur les résultats 
des recherches en matière :

• d’impact positif sur les résultats dans d’autres 
matières ;

• de plus grande créativité ;

• de meilleures compétences techniques, per-
sonnelles et sociales.

De nombreuses études circulent, mais les groupes 
d’étudiants examinés à la loupe ne sont pas tou-
jours suffisamment grands et la méthodologie 
utilisée ne permet pas toujours de tirer des 
conclusions en matière de causalité. Notre préfé-
rence va aux méta-analyses qui permettent d’as-
surer une certaine robustesse des observations, 
là où des études individuelles peuvent se 
contredire.
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Grade 8 Academic Performance All Students Low SES Students

High Arts Low Arts High Arts Low Arts

Earning mostly As and Bs in English 79,2% 64,2% 64,5% 56,4%

Scoring in top 2 quartiles on std.tests 66,8% 42,7% 29,5% 24,5%

Dropping out by grade 10 1,4% 4,8% 6,5% 9,4%

Bored in school half or most of the time 42,2% 48,9% 41,0% 46,0%

Grade 10 Academic Performance

Scoring in top 2 quartiles, Grade 10 72,5% 45,0% 41,4% 24,9%

Std. Test Composite

Scoring in top 2 quartiles in Reading 70,9% 45,1% 43,8% 28,4%

Scoring in top 2 quartiles in History, Citizenship, 

Geography

70,9% 46,3% 41,6% 28,6%

Grade 10 Attitudes and Behaviors

Consider community service important or very important 46,6% 33,9% 49,2% 40,7%

Television watching, weekdays

percentage watching 1 hour or less 28,2% 15,1% 16,4% 13,3%

percentage watching 3 hours or more 20,6% 34,9% 33,6% 42,0%

2.3.1 Impact sur les résultats académiques

Une première vague d’études concerne un cycle 
sous le nom de « Champions of Change: the 
impact of the arts on learning » auquel plus de 
sept équipes de recherche ont participé, utilisant 
différentes méthodes. Ainsi, Catteral, Capleau 
& Iwanga (1999) se sont basés sur les résul-
tats de 25 000 élèves sur une période de dix 
ans. Les étudiants suivant des matières relatives 
à l’art ont également obtenu de meilleurs résul-
tats en anglais, en histoire, en géographie et en 
civisme. Et ce pour l’ensemble des élèves, quel 
que soit leur bagage socio-économique. Voir, 
par exemple, le tableau 2.

Tableau 2 : interaction entre résultats aca-
démiques et formation artistique
Source : Catteral, Capleau & Iwanga, 1999.

Une telle étude doit toujours faire face à diffé-
rents problèmes. Il faut ainsi tenir compte du fait 
que les enfants qui consacrent du temps aux arts 
proviennent plutôt de familles attachant une plus 
grande importance aussi bien à l’épanouisse-
ment artistique qu’aux résultats académiques. 
En outre, l’effet Hawthorne peut jouer : les meil-
leurs résultats sont la conséquence de l’attention 
spéciale dont bénéficient les participants à une 
étude.

En 2000, tout un numéro du Journal of Aesthetic 
Education était consacré à l’examen de la causa-
lité via dix méta-analyses de 188 études portant 
sur l’effet des arts (musique, comédie, danse…) 
sur les performances académiques. Des liens 
de causalité ont été notamment observés entre 
l’écoute et la pratique de la musique d’une part 
et le raisonnement spatial d’autre part (Hetland, 
1999), ou entre la comédie et les compétences 
verbales (Podlozny, 1999). La causalité s’est révé-
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lée difficile à établir, mais une forte corrélation a 
certainement pu être observée.

Eisner (1999) a également constaté qu’un lien de 
causalité n’était pas facile à établir. Il a toute-
fois apporté des preuves tendant à démontrer un 
effet sur la stimulation de la créativité.

Une seconde méta-analyse digne d’être mention-
née ici a été publiée sous le nom de « Critical 
links: learning in the arts and student academic 
and social development » (Deasy, 2002). Cette 
analyse regroupe 62 études afin d’avoir une 
vision de l’impact de la formation artistique sur 
les compétences académiques et sociales. L’effet 
exercé sur le raisonnement spatial, l’aptitude à 
résoudre des problèmes et la pensée créative 
comme motivation d’apprentissage a notamment 
été démontré.

- Musique : raisonnement spatial et situation 
d’éléments dans le temps et l’espace. Cela a 
un impact sur l’aptitude à résoudre des pro-
blèmes en mathématiques et sur les processus 
scientifiques créatifs.

- Comédie : impact sur la compréhension nar-
rative et les compétences en matière d’écriture 
et de lecture, mais aussi sur les compétences 
interpersonnelles comme la coopération et la 
gestion des conflits.

- Danse : contribue au développement de la 
confiance en soi, de la persévérance et de la 
tolérance sociale.

- Arts plastiques : écriture et communication, 
contribuent au développement de compé-
tences utiles pour la science, l’histoire et la 
littérature.

Il est très intéressant de citer ici le projet REAP de 
l’université de Harvard de Winner & Hetland qui 
regroupe 10 méta-analyses étudiant plus de 188 
rapports et qui se concentre avant tout sur les 
résultats académiques.

La relation entre la musique et les compétences 
mathématiques a été étudiée dans d’innom-
brables études. L’importance du solfège et l’ex-
périence du rythme et du tempo suggèrent déjà 
intuitivement une relation. L’étude de ce lien est 
remarquable parce que les chances d’obtenir de 
bons résultats en mathématiques est sensiblement 
supérieur pour les personnes qui s’impliquent 
fortement dans une activité musicale, et ce que 
le bagage socio-économique des étudiants soit 
bon ou moins favorable.
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Graphique 1 : chances de bonnes aptitudes en 
mathématiques : interaction avec la formation musi-
cale et le contexte socio-économique (SES)
Source : « Champions of change, the 
impact of the arts on learning ».

Il est passionnant de constater que la différence 
croît encore plus la personne se consacre long-
temps et intensément à la musique.

2.3.2 Impact sur la créativité

La créativité est difficile à résumer en une échelle 
de mesure utilisable en raison de ses nombreuses 
dimensions. Harland (2000) affirme que le terme 
couvre tant de réalités différentes que tout étalon 
de mesure court le risque d’être insignifiant. Les 
éléments rencontrés dans une formation cultu-
relle tels que la tradition de la critique, l’appren-
tissage et l’interprétation communs, la tolérance 
et l’ambiguïté sont liés à la créativité. Moga et al 
(2000) ont étudié près de 3 000 études et ont 
avant tout conclu que seule une poignée de ces 
études parvenait à développer un test empirique 
déjouant la difficulté de la mesure de la créati-
vité. Un lien a pu être trouvé lorsque la créativité 
a été abordée de manière très étroite et précise 
comme « les résultats obtenus à un exercice de 
dessin ». Il est par contre bien plus difficile d’ob-
server la créativité mesurée comme la capacité 
à générer des idées, des concepts ou des mots. 
Encore une fois, le manque de résultats définitifs 
ne doit pas être interprété comme démontrant 
l’absence d’un lien, mais surtout comme montrant 
la difficulté d’établir scientifiquement ce lien. 
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Graphique 2 : la pensée créative et les arts 
Source : « Champions of change, the 
impact of the arts on learning ».

La raison pour laquelle l’enseignement artis-
tique est supposé nourrir la créativité se situe 
en grande partie dans la manière dont les dis-
ciplines artistiques sont apprises. Notamment 
en favorisant la réflexion critique, l’innovation et 
la capacité à remettre en question des valeurs 
établies. L’improvisation et l’apprentissage expé-
rimental sont ici essentiels. L’innovation d’inter-

prétation est à cet égard une compétence impor-
tante rencontrée ici (Interartes, 2008). 

2.3.3 Impact sur l’attitude

Bryce et al (2004) ont démontré qu’une formation 
artistique permettait d’aiguiser les attitudes favo-
risant la motivation et l’acharnement au travail. 
Cela se traduit aussi par une baisse de l’absen-
téisme scolaire (Fullarton, 2002) et par l’ambi-
tion d’atteindre un niveau d’éducation supérieur 
(Bamford et al, 2004). Une meilleure image de 
soi a également été signalée dans de très nom-
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breuses études (Brice Heath and Roach, 1999 ; 
Burton et al, 1999 ; Deasy, 2002).

Dans leur analyse de jeunes suivant une forma-
tion théâtrale, Catterall et al (1999) ont constaté 
une meilleure maîtrise de la langue, mais aussi 
un plus grand intérêt pour l’école. Dans le même 
groupe, Harland et al (2000) ont constaté une 
plus grande empathie et une plus grande tolé-
rance à l’égard des autres. Des experts du 
marché du travail tels que Carneiro & Heckman 
(2003) estiment que de telles compétences et 
attitudes non-cognitives ont été trop longtemps 
sous-estimées. En outre, il est plus facile de les 
développer le plus tôt possible. L’accès aux for-
mations artistiques est cependant le plus difficile 
pour les étudiants provenant de familles désa-
vantagées (Bennett, 1995 ; PISA, 2000). Il s’agit 
là d’un point important car le développement de 
telles compétences peut être très important dans 
la lutte contre l’inégalité des chances.

Il existe de nombreuses études qui se concentrent 
séparément sur la différence entre les formations 
artistiques en enseignement de jour et dans l’en-
seignement hors des heures scolaires. Sur base 
d’une étude menée sur 18 000 étudiants dans 
105 écoles, Huang (2000) est ainsi arrivé à la 
conclusion qu’il existe un effet sur les résultats en 
mathématiques, en sciences, en lecture et en écri-
ture. En outre, un effet important sur l’attitude a 
été observé. Heath (1998) a montré que des étu-

diants provenant d’un cadre socio-économique 
défavorisé et suivant une formation artistique en 
cours du soir avaient deux fois plus de chances 
d’obtenir un prix académique et affirmaient deux 
fois plus souvent lire pour leur plaisir.

Le graphique 3 illustre par exemple le résultat 
de l’étude montrant que les étudiants faisant du 
théâtre sont sensiblement plus tolérant envers 
d’autres groupes que les autres étudiants.
Graphique 3 : attitude positive vis-à-vis d’autres groupes 
raciaux (pour les deux quartiles SES les plus faibles)

Source : « Champions of change, the impact of the arts on 
learning ».
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Partie 3. Conclusion
Les gens attendent des arts qu’ils encouragent 
la pensée créative, qu’ils incitent à une attitude 
critique face aux institutions sociales, qu’ils 
aient une influence sur les mœurs et la morale, 
qu’ils raffinent le goût et qu’ils contribuent à un 
sens de la communauté. Il s’agit là de grandes 
attentes. Différentes disciplines scientifiques ont 
entre-temps développé des instruments permet-
tant d’évaluer en pratique dans quelle mesure 
différentes formes d’art concrétisent ces attentes. 
La tendance à appliquer de tels instruments chez 
nous ne fera que se renforcer.

Il est peut-être paradoxal que la politique cultu-
relle la plus efficace ne relève pas de la compé-
tence du ministre de la Culture, mais de celui de 
l’Enseignement via les formations artistiques.

Mais de nombreux effets observés ne peuvent 
être uniquement attribués à la formation artis-
tique en soi. Ces effets sont souvent aussi liés 
au fait qu’il s’agit d’étudiants plus motivés qui 
recherchent des horizons plus larges. Les liens 
entre la musique et le raisonnement spatial et 
entre la comédie et les compétences verbales 
se révèlent être très solides et s’observent même 
de manière plus remarquable chez les enfants 
provenant de familles défavorisées. Les meilleurs 
résultats sont obtenus dans le cadre de projets 

très concrets et actifs qui favorisent la collabora-
tion en petits groupes.

Dans le cadre de l’intervention des pouvoirs 
publics, il faut en tout cas le plus possible éviter 
un effet Matthieu où les avantages profitent à 
ceux qui n’en ont pas besoin. Au lieu de devoir 
demander soi-même des réductions, les pouvoirs 
publics doivent s’investir pour attribuer automati-
quement ces réductions et autres mesures. C’est 
certainement aussi le cas pour l’enseignement 
artistique.

Des mécanismes doivent notamment être déve-
loppés afin que les frais d’étude privés jouent 
moins un rôle de frein dans le choix participatif. 
Tenir compte spécifiquement du réseau social des 
élèves, de la situation familiale, du temps libre dis-
ponible, des possibilités de mobilité, mais aussi 
des attitudes et de la perception culturelle de cer-
tains groupes est au moins aussi important que 
de jouer sur des éléments purement financiers. 
Afin de remédier de manière efficace à la sous-
représentation de certains groupes cibles, les ins-
titutions devront fournir des efforts importants en 
termes de fonctionnement public, d’adaptation 
de l’offre, de connexion avec d’autres niveaux 
d’enseignement et de communication ciblée afin 
de corriger une politique élitiste.
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