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PRESENTATION GENERALE : L’ART DU PORTRAIT  
 
 
 
Au sens général, le portrait s'entend comme la "représentation d'une personne ; mais la définition du 
portrait comme concept d'esthétique appelle quelques précisions. 
Dans les arts plastiques , on n'emploie pas ce terme pour la sculpture, et pourtant la chose y existe, 
mais on dit tête, buste ou statue ; portrait s'emploie pour une œuvre en deux dimensions, peinture ou 
dessin. Le portrait est donc déjà interprétation et transcription, donc choix, pour rendre l'apparence 
extérieure d'une personne, quel que soit le degré de réalisme. Bien qu'uniquement visuel, le portrait 
peut rendre très sensible la personnalité intérieure du modèle, par de nombreux indices tels la pose, 
l'expression de la physionomie, etc. 
En littérature, le portrait est une description, il donne donc en ordre successif ce que la vue présente 
simultanément, et la réflexion littéraire a été très sensible, dès les théories médiévales, à cette 
particularité et à l'importance de l'ordre adopté. Le portrait littéraire  peut indiquer directement les 
aspects non visibles de la personne, par exemple, donner ses caractéristiques psychologiques. 
Enfin, il ne faut pas négliger l'existence du portrait musical , qui ne peut rien montrer des traits ou du 
signalement du modèle, mais qui peut, par des analogies dans l'agogique1, le rythme, l'harmonie, 
évoquer l'allure de la personne, son genre de dynamisme d'action ou de pensée, l'accord ou le 
désaccord intérieur de son psychisme ; ce n'est ni une représentation, ni une description, mais une 
évocation. […] 
Enfin, il faut faire une place à l'autoportrait où l'artiste se représente lui-même. Il présente l'avantage 
pratique qu'on a toujours sous la main son modèle et qu'on ne dépend pas des autres ; il a 
l'inconvénient pratique qu'à se voir dans un miroir, on n'a de soi qu'une image inversée ; il a la 
difficulté psychique qu'on y est trop directement intéressé pour se voir facilement de manière 
impartiale. "2 
 
Philippe Arbaïzar3 nous rappelle, quant à lui, que " le portrait est un genre très ancien. L'Égypte en 
donne une des interprétations les plus élevées aux IIe et IIIe siècles après J.-C., avec les peintures 
trouvées dans l’oasis du Fayoum. Par ailleurs, la civilisation romaine sculpte ou peint des portraits 
dont certains produisent une très forte impression de réalité. Ces œuvres jouent un rôle important 
dans la vie sociale ; les effigies entretiennent le culte des ancêtres et rendent hommage aux 
hommes politiques. Ensuite le genre connaît des destins variés mais il ne disparaît jamais. La 
représentation humaine est profondément enracinée dans la culture occidentale. Dès la fin du Moyen 
Âge, puis à la Renaissance, elle prend une place majeure, en concordance avec l’intérêt porté à la 
personne humaine et à l’individu singulier. L’ancien français a forgé le terme de portrait à partir de 
pour (préfixe à valeur intensive) et de traire dans le sens de "tirer" (portrait/ pour traire/ pour tirer ; 
tirer, trait, tracteur sont de même radical tractus, tirer). Le terme s’impose dans son acception 
moderne au XVIe siècle4.  
Cette remarque étymologique indique le lien qui existe entre le désir de fixer les traits d'une 
personne et la production des images. Le récit légendaire que donne Pline l’Ancien de l’origine de la 
peinture va dans le même sens. Il raconte de façon poétique l’invention du portrait : Le soir, avant 
d’aller rejoindre son régiment, un jeune soldat rend une dernière fois visite à sa fiancée. La lampe 
projette l’ombre du garçon sur le mur et la jeune fille trace cette silhouette sur la paroi pour conserver 
l’image de celui qui demain sera loin d’elle 5. Cette histoire condense certainement tout ce qui a 
donné son importance au portrait dans la civilisation occidentale. 

                                                 
1  Terme proposé par H. Riemann pour désigner toute modification passagère de rapidité ou de lenteur qu'on peut 
apporter à un tempo donné, le plus souvent liée aux modifications d'intensité sonore.  
Dans l'antiquité, se disait du mouvement ascendant de la mélodie 
 
2  Etienne Souriau, Vocabulaire d'esthétique, Quadridge PUF, 1990, p. 1163-1164 
 
3  Extrait du catalogue de l’exposition Portraits, singulier pluriel, Edition Mazan/Bibliothèque nationale de France – 
1997 
 
4  Cf. Dictionnaire historique de la langue française, sous la direction d’Alain Rey, Paris, Le Robert, 1992 : "Portrait 
semble avoir d’abord désigné un dessin, une représentation par l’image, sens général qui se rencontre encore chez certains 
écrivains. Par une spécialisation correspondant à l’épanouissement du genre, il a pris le sens de "représentation picturale 
d’une personne, de son buste ou de son visage" (1538). 
 
5  "Dibutade, Sicyonien, potier : ayant vu un portrait que sa fille, amoureuse d'un jeune homme qui s'en allait, avait 
tracé de son ombre contre une muraille, à la lumière de la lampe, il plaqua de l'argile molle sur les traits, et en fit un visage tel 
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Le portrait se place à l’articulation de l’individu et de la société. Tout y retentit : les conflits, les 
doutes… Dans un texte essentiel6, Artaud dit chercher en dessinant ses visages "le secret d’une 
vieille histoire humaine qui a passé comme morte dans les têtes d’Ingres ou d’Holbein". En campant 
un personnage, l’artiste cherche à représenter la vie, à opposer cette image au "champ de mort" que 
le poète évoque dans le texte cité ci-dessus. 
 
Très vite après son invention, la photographie se consacre au portrait, allant jusqu’à reprendre 
certaines fonctions qu’assuraient la peinture et les arts graphiques. 
[…] 
Si le souci du portrait se partage historiquement entre la ressemblance et l’expressivité, la visée 
mimétique qu’il accomplit se conçoit plus fondamentalement comme un « effet de présence ». Il 
s’agit de faire « comme si l’autre, l’absent, était ici et maintenant le même, non pas présence mais 
effet de présence », estime Louis Marin, qui reprend ainsi les termes du traité d’Alberti et assigne à 
la peinture la vocation de « rendre les absents présents »7. "  
 
Le portrait constitue donc un genre "classique", qui nous est toujours familier et reste indémodable.  
Présent à toutes les époques, il a adopté tous les styles, il s'est frotté à toutes les techniques, à tous 
les médiums, à toutes les actualités. Evoquons, pour mémoire, ses origines funéraires (imago : 
moulage en cire du visage des morts), rappelons d'autres mythes fondateurs de notre culture 
occidentale chrétienne : Dieu créant l’homme « à son image », ou encore le Saint Suaire tendu au 
Christ par Véronique – la vera icon... N'oublions pas que son rang, dans la hiérarchie des genres 
codifiée en 1667 par André Félibien dans une préface des Conférences de l'Académie, le 
positionnait en deuxième place derrière l' "histoire". Ne perdons pas de vue que le passage de la re-
présentation d'un visage à celle d'une corporéité différée s'inscrit dans l'éclatement des codes 
introduit au XIXe siècle et se voit accentué par le cubisme au début du XXe. 
 
Parfois objet de controverses, de discordes, il demeure cependant un genre majeur dont s'emparent 
les artistes pour l'affirmer, le détourner, le déstructurer, l'invoquer, le convoquer, le rappeler, le 
ridiculiser … Il engage les expériences de soi et d'autrui ; la question de l'identité par l'altérité y est 
toujours en jeu. 
Il s'inscrit en quelque sorte comme un reflet de l'ordre ou du désordre social, des interdits, du regard 
que l'artiste porte sur le monde. Il se libère de tous les diktats. 
 
Les quelques œuvres contemporaines présentées ci-après s'inscrivent en résonance ou en tension 
par rapport à des représentations initiales assez conservatrices concernant ce genre, elles 
continuent à interroger l'histoire de la relation référentielle entre le corps et les images8. 
 
 
Mots-clés connexes : 
Représentation, présentation, autoportrait, effigie, silhouette, ombre portée, ressemblance, réalisme, 
trait, caractère, expression, caricature, figuration, défiguration, figuratif, abstrait, intimité, apparence, 
simulacre, vanité, narcissisme… miroir. 
 
Remarque : Si le mot autoportrait est d’origine relativement récente (il s’impose vers 1950), ses 
racines lointaines sont imprégnées de mythes et de légendes : voir celle de Narcisse (in les 
métamorphoses d’Ovide). Plus proche de nous, nous ne manquerons pas de signaler son lien avec 
le stade du miroir lacanien (reconnaître son image spéculaire pour la première fois étant le signe 
essentiel, chez le tout jeune enfant, du début du développement de sa personnalité…)  
 
Instrument de la connaissance de soi-même, mais encore de l’affirmation sociale du moi, 
l’autoportrait reste aussi pour l’artiste un moyen d’apprivoiser l’idée de la (sa) disparition. 
 

                                                                                                                                                       
quel : qu'il fit après cuire au feu, avec ses autres ouvrages." (Pline, Histoire Naturelle XXXV, § 15 et 151, Paris, Edition Budé, 
1985). Mythe retraçant donc l'origine du portrait en deux dimensions, mais aussi en relief. 
 
6  Antonin Artaud : "Le visage humain" dans L’Ephémère n° 13, printemps 1970, p. 47. 
 
7  Voir aussi les propos relatifs à la photographie de Roland Barthes, in La chambre claire, Note sur la photographie, 
Gallimard, 1989. 
 
8  Voir Hans Belting, Pour une anthropologie des images; Trad. Jean Torrent ; Gallimard ; 2003 
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Tracey EMIN 
Londres (Royaume-Uni), 1961 

 
 

Sometimes the dress is worth more money than the money 
 

2000-2001 
 

Vidéo 
DVD-R, pal, couleur, sonore 

Durée : 4' 
Edition : 1/10 

 
Quelques images extraites de la vidéo : 
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"Tracey Emin fait partie de la jeune génération d’artistes anglaises apparue au début des années 90 
et qui ont bousculé les codes de l’art vidéo et de la narration. Profondément inscrite dans son 
environnement social et culturel, elle se transforme, se grime, joue des rôles qu’elle s’invente (entre 
Dr Jekyll et Mr Hyde au féminin), parfois en "Bad girl", aménageant par là une accessibilité directe à 
son propos. Son économie de travail repose sur une étonnante dynamique narrative où l’image 
critique tient une place privilégiée. En jeu, l’image, voire même le statut de l’artiste qu’elle ne cesse 
de faire tomber de son piédestal pour mieux le réinscrire dans le réel.  
Dans une sorte de happening permanent, jusqu’à devenir une star de la scène londonienne, Tracey 
Emin est le sujet de son propre travail. Dans cette vidéo, elle se met en scène dans un paysage de 
western-spaghetti effectuant une danse lascive sur la bande son du film Le bon, la brute et le truand. 
Elle est revêtue d’une robe à frou-frou tapissée de billets de banque. Loin du constat cynique et 
désabusé, Tracey métaphorise ici la ronde du jeu des valeurs et des apparences dans un 
commentaire amusé et séducteur." 
Pascal Pique 
 
 
 
Synopsis :  
La vidéo Sometimes, the dress is worth more money than the money, calquée sur le modèle du 
cinéma, montre une Tracey Emin inconsolable. 
Ouverture au noir avec fondu enchaîné sur un pied de chardon. La caméra change rapidement 
d'orientation et nous dévoile un paysage montagneux, duquel surgit une jeune femme qui court dans 
la campagne chypriote sur la bande-son d'Ennio Morricone. Le ciel bleu et l'herbe sèche donnent à 
penser que la scène se déroule en été. 
Vêtu d'une robe rose très élaborée (traditionnelle robe de mariée chypriote totalement saugrenue –et 
ce, d'autant plus que des billets de banque y sont épinglés-), le personnage se retourne souvent 
comme s'il voulait échapper à un danger dans cet environnement exclusivement naturel. Son 
itinéraire l'amène assez rapidement à proximité du cadavre d'un animal domestique éventré.  
La course reprend, ponctuée de moments d'hésitation de plus en plus manifestes, jusqu'à son 
approche vers ce que l'on pourrait reconnaître comme un corral, un ranch, un campement … ou un 
hameau. 
Pas âme qui vive. 
De rage, la mariée ne jette pas l'éponge, mais sa coiffe. 
Le film se clôture sur son départ, en sens inverse, avec surimpression du titre :  
 

SOMETIMES, THE DRESS 
 

IS WORTH MORE MONEY 
 

THAN THE MONEY 
 

-qui s'affiche progressivement à l'écran, au rythme des coups de feu provenant de la bande-son. 
Enfin, fermeture au noir. 
 
 
 
Démarche :  
Tracey Emin a été propulsée à l'attention du public en 1995 lorsqu'elle a participé à l'exposition 
inaugurale de la jeune scène anglaise. Sa célébrité provient en grande partie de sa propension à 
mettre à nu des anecdotes intimes que la plupart des gens préfèrent taire. Ses oeuvres trouvent, en 
effet, leur point de départ dans ses expériences personnelles, notamment sentimentales et sexuelles. 
Plutôt glauques, ce sont d'abord celles d'une adolescente d'une petite ville des bords de mer, puis 
celles d'une jeune adulte citadine dans l'après révolution sexuelle.  
Son travail recourt aussi parfois à la couture, à la broderie - qu'elle utilise en particulier dans ses 
installations. Elle produit également de nombreux dessins de petites dimensions.  
Son franc-parler et sa présence médiatique font partie de l'engagement de son travail. Les résultats 
auxquels elle aboutit reposent sur une manipulation hautement stratégique, grâce à des propositions 
qui ne sont pas littéralement dévoilées. 
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Le féminisme ne semble pas essentiel à ses yeux. Pourtant, elle nous entretient de secrets qu'elle 
orchestre en tonalités multiples dévoilant des états de faiblesse, de colère, en passant par l'ironie, la 
méditation et la panique. 
 
Historique des expositions régionales :  
 
Nouvelles acquisitions : Toulouse, Abattoirs, 20 juin-20 septembre 2002 
 
Le signal : rencontres internationales d'images en mouvement : Biarritz, Crypte Sainte-Eugénie, 20-
25 janvier 2004 
 
Du monde actuel...vidéo : Castres, IUT Paul Sabatier/Département Chimie, 17 novembre 2004-13 
janvier 2005 
 
Sans titre : Grenoble, Magasin/Centre national d'art contemporain, 1-31 juillet 2005 
 
 
 
Bibliographie : 
 
Transsexual express : Centre d'Art Santa Monica de Barcelone, 27 juin-30 septembre 2001 - 
Barcelone : Generalitat de Catalunya, Centre d'Art Santa Monica, 2001 
 
BARBER (Lynn) - "Just Be Yourself - and Wear a Low Top" in Parkett, 2001, n° 63, p. 22-29 
 
"What's hot in the year of our Trace" in The Times, 2 mai 2001, p.16-17 
 
Art of Tracey Emin - [s.n] : Thames & Hudson, 2002 
 
"Nouvelles acquisitions : des oeuvres à vivre", in Itinéraire des Arts, Midi-Pyrénées, juin - septembre 
2002, n° 12 
 
Le Signal : Rencontres internationales d'images en mouvement : Crypte Ste Eugénie de Biarritz, 21-
25 janvier 2004 - Biarritz : Le Signal, 2004 
 
 
 
Pistes pédagogiques spécifiques : 
 
 
 
Interdisciplinarité :  
 
Mise à disposition de nouvelles images dans lesquelles puiser : 
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Sans avoir regardé la vidéo préalablement, on pourra sélectionner des clichés dans toute cette 
collection et conduire les élèves à trouver un schéma narratif. Les images seront plus ou moins 
nombreuses en fonction de leur âge.  
Il s'agit de déterminer un début, une fin… et surtout, d'imaginer ce qui se passe entre les deux. Bien 
évidemment, l'observation de ces images conduira à parler de plans, de cadrages, de points de vue, 
de netteté, de champ, de contre-champ, de hors champ…. Et, pour le moment, d'images fixes. 
Individuel ou en groupe, ce travail de reconstitution ou d'invention d'une histoire peut conduire, au 
collège, à une présentation devant la classe après élaboration d'un document PowerPoint, par 
exemple.  
(cf. B2I : 

Domaine 3 : Créer, produire, traiter, exploiter des données 
 
Connaissances associées :  
L'adéquation entre la nature des données et le type de logiciel détermine la pertinence du résultat des 
traitements.  
 
Objectifs 
École : écrire un document numérique. 
Collège : composer un document numérique. 
Lycée : concevoir, réaliser et publier des documents numériques, auxquels les élèves pourront adjoindre 
du texte, voire même une bande-son créée en éducation musicale) 
 
 

Dans un deuxième temps, la confrontation avec l'œuvre de Tracey Emin tendra aussi vers une 
lecture polysémique, mais révèlera les écarts narratifs se faisant jour entre ce qu'auront imaginé les 
élèves et le montage effectué par l'artiste. 
 
Objectif : Prendre conscience qu'on peut faire dire ce qu'on veut à des images, tout dépendant de 
l'ordre dans lequel on les présente à un public �  Publicité, propagande, reportage, fiction…  
Cf. dans les textes officiels :  
 

Axe 5 du socle commun - Culture humaniste :  
Elle se fonde sur l’analyse et l’interprétation des textes et des œuvres d’époques ou de genres différents. 
Elle repose sur la fréquentation des œuvres littéraires (récits, romans, poèmes, pièces de théâtre), qui 
contribue à la connaissance des idées et à la découverte de soi. Elle se nourrit des apports de l’éducation 
artistique et culturelle. 

Capacités  
Les élèves doivent être capables :  
- de lire et utiliser différents langages, en particulier les images (différents types de textes, 
tableaux et graphiques, schémas, représentations cartographiques, représentations d’œuvres 
d’art, photographies, images de synthèse) ;  
- de situer dans le temps les événements, les œuvres littéraires ou artistiques, les découvertes 
scientifiques ou techniques étudiés et de les mettre en relation avec des faits historiques ou 
culturels utiles à leur compréhension ; 
 

Dans les programmes d'Arts plastiques du collège :  
·  Savoir décrire la nature d’une œuvre, de sa reproduction, de sa propre réalisation, de celles des 

camarades (6e) 
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·  Se construire des repères dans la relation avec les références artistiques (6e) 
·  Appréhender diversité et multiplicité des statuts de l’image (5e, 4e) 
·  Etablir des stratégies de dépassement et d’appropriation d’images de communication (3e) 
·  Différencier communication visuelle et expression artistique (3e) 

 
 
Quelques repères au fil de la projection :  
Une minute d'observation intense est suffisante pour démontrer la complexité de la mise en œuvre :  
 

Chronométrage Prises de vue Bande-son 

00 : 00 : 00 Plan rapproché sur le chardon Percussions très légères 
rappelant les rythmes de 
danses rituelles amérindiennes 

00 : 00 : 05 Plan d'ensemble sur le paysage.  
Personnage au loin progressant vers la 
caméra, de face  

00 : 00 : 09 Personnage partiellement vu, de ¾  dos. 
Focalisation sur les mouvements du tissu de la 
robe  

00 : 00 : 14 Retour à la position initiale : plan d'ensemble, 
personnage plus proche. 
Début de travelling latéral (accompagnant 
l'itinéraire de la femme) 

00 : 00 : 19 Contre-champ, plan américain, tête en partie 
coupée par le cadrage 
Ralenti sur les mouvements du tissu 

Superposition d'un jeu 
instrumental :  
Leitmotiv avec question qui se 
répète et réponse qui se 
transforme 

00 : 00 : 23 Plan général, personnage apparaissant de 
profil (droit) 
Changement d'environnement : débris au 
premier plan, végétation buissonnante 

Silence mélodique 
Persistance des percussions 
Evocation d'un pas 

00 : 00 : 26 Contre-champ, chardon fleuri au premier plan 
Changement de rythme, le personnage 
marche.  
Travelling latéral. 

00 : 00 : 30 Gros plans sur différentes parties de la robe. 
Les billets qui y sont fixés apparaissent 
lisiblement pour la première fois; ralenti. 

00 : 00 : 35 Plan moyen, personnage en arrêt, profil 
gauche, tête tournée vers le spectateur. 

00 : 00 : 40 Contre-champ, caméra légèrement plus 
proche 

Sifflement avec combinaison 
instrumentale reprenant le 
leitmotiv initial 

00 : 00 : 46 Plongée. Travelling latéral sur un animal 
éventré gisant au sol. Plan rapproché 

00 : 00 : 48 Travelling en gros plan autour de la tête de la 
femme. Contre-jour 

00 : 00 : 50 Travellings arrière et latéral sur tête de l'animal 
en gros plan 

00 : 00 : 52 Gros plan sur la corde gisant à côté de la 
carcasse. Travelling et plongée 

00 : 00 : 54 Travelling arrière et rotation autour du buste de 
la femme 

00 : 00 : 59 Gros plan sur l'abdomen éventré de l'ovidé 

Guitare électrique avec 
interjections de voix : chœur 
d'hommes indiens 
Chœur orchestre rythmique 

00 : 01 : 01 Reprise de la course de la femme 
Succession d'images fixes présentant 
différents cadrages et angles de vue du 
personnage en plan rapproché 
Ralentis 

Changement de rythmique 
évoquant le galop d'un cheval - 
Trompettes - 
Percussions - 
Mélanges instrumentation 
première et voix - 
Chœur grandiloquent 
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Chaque plan s'avérant à la fois fugace et riche, tout semble s'embrouiller et présente une difficulté 
d'observation. 
De cette accumulation d'effets naît un sentiment de rapidité d'action, d'urgence. 
On ne manquera pas, par ailleurs, de pointer ce que nos élèves –voire certains adultes- qualifient 
communément d'images ratées : utilisation de flous, cadrages paraissant bâclés, mal assurés. 
La bande-son emprunte largement au Figuralisme (évocation d'éléments : pas, galop, hululement, 
bête du désert qui hurle, coups de feu…). Elle entretient chez le spectateur une certaine 
dramatisation et soutient l'action. 
 
 
 
Référence cinématographique : 
 
Le Bon, la Brute et le Truand 
 
Les Américains ne tournant plus de western, les Italiens ont pris le relais avec un produit d'imitation 
vite surnommé « western-spaghetti ». Sergio Leone se révèle le plus astucieux confectionneur de 
ces ersatz transalpins, soignant l'imitation jusqu'à donner une seconde vie aux archétypes du genre. 
Bouclant la boucle, il sera finalement engagé à Hollywood, où il réalisera de vrais films américains. 
Le même sort attend sa vedette, Clint Eastwood, américain ignoré chez lui et star en Italie, avant de 
le devenir dans le monde entier. 
La trilogie de Sergio Leone (Pour une poignée de dollars, Et pour quelques dollars de plus..., Le Bon, 
la brute et le truand, 1964-66), façonne un nouveau héros : "L'Homme sans nom" ; laconique, il 
n'existe que par sa haute silhouette aux déplacements d'une lenteur mesurée -masquant tension et 
fébrilité- et par un regard inquisiteur, foudroyant, teinté de mépris. Son cynisme n'est pas celui des 
bad guys du western classique : il laisse percevoir un idéalisme déçu et se contente d'appliquer les 
règles de fait de la société. 
 
Le western italien ainsi défini se caractérise par la lenteur du geste, l'abondance des détails sadiques, 
l'attitude constamment hiératique de personnages assez peu nombreux et une psychologie tout à fait 
rudimentaire. L'univers du western italien est ainsi celui d'une saleté physique, celle des lieux, mais 
aussi celle de nombreux personnages, repoussants, suants, sordides, associée à une « saleté 
morale » déclinée à satiété en une multitude d'expressions diverses et variées, véritable catalogue 
de comportements tous plus amoraux les uns que les autres. Leone a d'ailleurs introduit un très gros 
plan de visage portant son nom (cadrage Sergio Leone) : plan de détail sur la sueur qui dégouline et 
les commissures des lèvres ; parti pris formel jusque là inédit … 
 
Fiche technique  
Réalisation : Sergio Leone  
Scénario : Luciano Vincenzoni, Sergio Leone, Agenore Incrocci, Furio Scarpelli  
Musique : Ennio Morricone  
Format : Couleurs - 1:2,35 - Mono - 35mm  
Durée: 161 minutes, 186 minutes (version doublée française)  
Sortie: 23 décembre 1966 (Italie), 8 mars 1968 (France)  
 
Distribution   
Clint Eastwood : Blondin ; 'le Bon'  
Lee Van Cleef : Sentenza ; 'la Brute'  
Eli Wallach : Tuco ; 'le Truand'  
 
Synopsis   
En pleine guerre de sécession, les destins de trois cow-boys se croisent dans une chasse au trésor 
violente et impitoyable. Sentenza (la brute, incarné par Lee Van Cleef), Tuco Benedicto Pacifico 
Juan Maria Ramirez, nommé Tuco (le truand, joué par Eli Wallach) et l'homme sans nom (surnommé 
Blondin par Tuco), le bon Clint Eastwood, sont des hors-la-loi individualistes qui se sentent bien plus 
concernés par l'argent facile que par la guerre civile. Mais tous trois ont entendu parler d'un trésor de 
200 000 dollars en or caché quelque part par un soldat sudiste. Le problème, c'est qu'ils ne 
connaissent chacun qu'un indice menant aux dollars. Sentenza sait qui a caché l'argent, Tuco sait 
dans quel cimetière se trouve le butin et Blondin connaît le nom écrit sur la tombe… 
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Education musicale  :  
 
Ennio Morricone :  
Le succès populaire lui est assuré avec les films de Sergio Leone : Pour une poignée de dollars 
(1964), Pour quelques dollars de plus (1965), Le Bon, la brute et le truand (1966), et, surtout, Il était 
une fois dans l'Ouest (1969) aux inoubliables accents. Morricone invente un son, une orchestration, 
des lignes mélodiques originales. Il détourne les instruments de leur fonction, les mixe d'une manière 
inhabituelle, les gadgétise ou les oblige à se pasticher eux-mêmes. Pour écrire la musique de ces 
westerns italiens, il déclare avoir bénéficié de cinq années de réflexion. Hélas, le rythme de ses 
productions ne fait ensuite que s'accélérer. Plus de quatre cents partitions sont composées pour le 
cinéma à raison d'une moyenne de quinze films par an, sans compter les œuvres pour concert ! Il 
s'agit d'un travail colossal où le meilleur côtoie parfois le pire, la découverte, le plagiat : « La 
popularité est un piège, avoue-t-il,  on me demande souvent de me copier moi-même. Le seul moyen 
de m'en sortir, c'est de me servir de ma technique et de ma sensibilité. » 
Ennio Morricone est l'un des rares compositeurs de cinéma qui ait réussi ce tour de force de fondre 
la musique dans l'image... et l'image dans la musique. « La musique de film est un art spécifique, 
insiste-t-il. En aucun cas elle ne doit être comparée à la musique „classique“. La musique de film doit 
raconter tout ce que l'image ne montre pas, ce que l'on ne peut pas dire avec des mots, ce qui ne 
peut être représenté. » 
Lors de la composition du thème principal de la bande originale du film, Ennio Morricone s'inspira du 
cri du coyote que l'on peut entendre dans le désert. Dans la musique du générique, ce "cri" est 
interprété pour les 3 protagonistes suivant leurs caractères. Le coyote est d'ailleurs le premier son 
que l'on entend au début du film... 
 
Indications pédagogiques :  
 
Primaire :  
·  Ecoute d'oeuvres présentant une intention descriptive 
·  Les films à voir en salle ou les catalogues de films autorisés à la diffusion dans le cadre de la 

classe offrent un choix de titres où la musique tient un rôle intéressant, soit parce qu’elle 
constitue un élément premier du film (comédies musicales, par exemple), soit parce que 
l’analyse de son utilisation permet de mieux appréhender les codes du langage 
cinématographique. 

 
Collège :  
·  6e :  

Les jeux vocaux permettent une émission vocale libérée, ouverte sur l'exploration d'univers 
sonores élargis et non contraignants.  
L'enfant, en se situant de façon nouvelle dans l'espace et dans le temps, a une autre conscience du son et se 
découvre vocalement. L'association du geste et de la sensation sonore le place dans une attitude de théâtralité qui 
génère l'énergie nécessaire à la projection de sa voix. Les capacités vocales individuelles et collectives se 
diversifient et un besoin d'organisation des éléments sonores est ressenti.  
Les activités vocales deviennent alors un lieu privilégié de 1'invention.  

·  Voix parlée: inspiration-expiration/variation des hauteurs, des vitesses, des intensités, de 
l'accentuation/jeux sur les phonèmes et sur les voyelles.  

·  Voix chantée: grave-aigu/rare-fréquent/son-silence/continu-discontinu/unisson-dispersion/masses sonores 
en mouvement (clusters/consonance-dissonance/mélodie-harmonie/croissance-rupture)/ improvisation 
mélodique sur un ostinato rythmique, mélodique et harmonique.  

L' Écoute  
Une approche globale et sensible de la musique est privilégiée: répartition spatiale et temporelle des événements 
sonores (masses, lignes, horizontalité, verticalité, logique des rapports), couleurs (familles d'instruments d'abord, 
timbres individuels ensuite, combinaisons), dynamiques (accents, nuances, contrastes, silences). C'est seulement 
ensuite que, guidés par le professeur dans des auditions fractionnées, les élèves pourront mieux percevoir 
l'organisation des principales composantes musicales et synthétiser éventuellement leurs observations sous forme 
de plans ou de schémas. 

 
·  Cycle central :  

Les situations polyphoniques : L'emploi d'onomatopées, de percussions corporelles et des 
percussions les plus courantes, produisant des sons de hauteur indéterminée et de 
résonance sèche, rend accessible des superpositions rythmiques de plus en plus riches et 
complexes:  

�  canon rythmique corporel ou instrumental;  
�  "batucada": partie d'un simple ostinato et aboutissant à une polyrythmie dense et colorée;  
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�  une rythmique jazz sur une batterie, présentée en éléments séparés pour un groupe d'élèves, ou 
dans sa configuration initiale pour un soliste accompagnateur.  

�  L'utilisation d'une bande-son mise en boucle, d'une séquence MIDI, d'une boite à rythmes rend 
possible une pratique collective de musique mixte répondant aux objectifs suivants : intervention 
sans rupture des élèves, improvisation en chaîne, interrogations en relais, respect d'un tempo et 
d'une carrure programmés.  

�  L'enregistrement occasionnel des activités de pratique instrumentale permet une écoute critique de 
la réalisation et constitue une mémoire et un support de diffusion. 

·  3e  
L’improvisation s’associe aux autres activités du cours. Facilitant l’apprentissage des techniques, 
elle enrichit la palette des modes d’expression. Elle s’exerce à partir de cadres précis et de 
consignes clairement formulées. En tant qu’exercice autonome, l’improvisation fait appel aux 
divers procédés de développement du discours musical : ornementation, variation, réponse, 
commentaire, etc.  

 
La création sonore à partir d'images fixes ou mobiles peut permettre d'accentuer ou de détourner 
leur signification… 
 
 
 
Arts Plastiques :  
Prise de vue : des effets au service du sens 
 
Le cadrage c’est l’organisation de l’image délimitée par le cadre (les 4 côtés de l’écran de diffusion). 
Le cadrage joue avec l’échelle des plans, les angles de prises de vue, la profondeur de champ, les 
mouvements de caméra, l’éclairage et la composition. 
 
Rappels 9:  

1. Unités de construction  
Le Plan : C’est un morceau de vidéo tourné d’un seul coup et gardé sans coupure au 
montage. C’est l’unité logique de base d'une vidéo. 
 
La Séquence : Une succession de plans concernant une unité de lieu, de temps ou 
d’action au sein de la vidéo. 
 
Le Plan-séquence : Lorsque qu’une séquence se déroule en un seul plan (un long 
plan en fait). Souvent les plans-séquences utilisent un mouvement de caméra.  
 
 

2. Les plans cinématographiques :  
Plan d’ensemble (ou plan général) : Cadrage très large présentant les lieux, les 
paysages où se déroule l’action. Souvent utilisé en début de scène pour situer 
l’action ou en fin de séquence pour renforcer chez le spectateur l’impression de 
quitter ce lieu. 
 
Plan large : Cadrage présentant une partie des décors et plusieurs protagonistes de 
l’action. 
 
Plan moyen : Présente le(s) personnage(s) en pied. 
 
Plan Italien : Cadrage coupant les acteurs en dessous des genoux. 
 
Plan américain : Cadrage coupant les acteurs à mi-cuisse. 
 
Plan rapproché (ou plan buste) : Cadrage coupant les protagonistes à la ceinture. On 
entre alors dans l’intimité des personnages. 
 

                                                 
9  Voir à ce sujet : LES PLANS AU CINÉMA - Les grands effets de cinéma que tout réalisateur doit connaître, Jose 
CRUZ et Jeremy VINEYARD (USA), traduction et adaptation française de Thierry LE NOUVEL, Eyrolles, 2004 
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Gros plan : Cadrage serré présentant le visage (ou une autre partie du corps) d’un 
acteur ou d’un objet. Permet de dramatiser, de distinguer toutes les émotions et de 
supprimer les distances entre le spectateur et le personnage. 
 
Très gros plan : Gros plan très serré sur un détail. Pour attirer l’attention sur un 
élément dramatiquement important dans le récit. 

 
3. Les mouvements de la caméra :  

Panoramique : mouvement de caméra -souvent lent- de pivotement autour d’un de 
ses axes (de préférence sur un pied). Permet l’exploration progressive d’un décor 
pour en renforcer le coté dramatique ou en donner une vue globale. 
On peut réaliser des panoramiques horizontaux ou verticaux (un immeuble par 
exemple). 
 
Travelling : Cadrage dynamique ou la vue suit une action, généralement sans 
changer de cadrage. Se réalise en déplaçant la caméra. 

·  Travelling avant, la caméra s’approche du sujet  
·  Travelling arrière, la caméra s’éloigne du sujet  
·  Travelling latéral, la caméra suit l’action  
·  Travelling ascendant, la caméra s’élève  
·  Travelling descendant, la caméra descend  

Ce sont des cadrages difficiles à réaliser sans équipements spécialisés (rail, steady-
cam, grue...). On peut toutefois utiliser un caddie de supermarché ou une planche à 
roulettes. 

 
Zoom : Cadrage dynamique se rapprochant ou s’éloignant du sujet par simple action 
sur l’objectif sans déplacement physique de la caméra. 

 
4. Les points de vue :  

Plongée : Prise de vue, de haut en bas. Le spectateur est en position de domination, 
de pouvoir par rapport à la scène. 
 
Contre-plongée : Cadrage où la caméra est dirigée du bas vers le haut. On accroît 
ainsi la sensation de grandeur et de domination de l'élément filmé. La contre-plongée 
est très exploitée dans les films à suspense ou d'horreur. 

 
 
Mettre les élèves en situation pour que les effets soient porteurs de sens 
Objectifs: À partir de la figure type de la plongée/contre-plongée, aborder la notion de rapports entre 
des personnages. 
Comprendre puis dépasser la symbolique première du rapport dominant/dominé. Prendre 
conscience de l’influence de l’angle de prise de vue sur notre interprétation des images.   
Apprivoiser les codes d’expression de l’autre pour mieux communiquer.   
 
Evolution : Explorer tous les « sens » possibles de la plongée et de la contre-plongée. Introduire des 
sons, des voix… Changer de lieux, faire varier la lumière ... Etudier la notion d’angle de prise de vue, 
en diversifier les formes, les découvrir dans certaines scènes de films.  
Répertorier et tenter d’expliciter les angles de prise de vue les plus utilisés par divers photographes, 
cinéastes. Etudier la plongée et la contre-plongée dans l’histoire de la peinture. 
 
 
 
Lettres : 
 
Narration et formulation d'hypothèses : 
En étudiant cette vidéo, on ne peut qu'être conduit à se poser de multiples questions conduisant à de 
potentiels débats -sans toutefois pouvoir apporter des certitudes. 

D'où cette femme sort-elle ? 
Pourquoi court-elle ? 
Pourquoi se retourne-t-elle aussi souvent ? 
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S'il s'agit d'un mariage, pourquoi est-elle toute seule, perdue au milieu de nulle part ? 
Que s'est-il passé avant ? 
Qu'est-ce que ce "village" ? 
Que s'y est-il déroulé ? 
Qui a tué l'animal ? 
Pourquoi des billets sont-ils accrochés à sa robe ? 
Où retourne-t-elle, à la fin du film ? 
Que va-t-elle devenir ? 
 

Les élèves peuvent donc être conduits à formuler leurs interrogations, puis à émettre des 
hypothèses, à les argumenter… sans pour autant détenir la clé du film. 
 
Un premier visionnage les amènera sans doute à sourire :  
Ils ne manqueront pas, en effet, de pointer l'étrangeté de la bande son (comme lorsque, enfant, on 
s'amuse à parodier vocalement un instrument), ainsi que le côté loufoque de cette femme 
apparaissant comme une "pôv' fille" courant après du néant, apparemment venue retrouver un 
hypothétique époux et ne rencontrant qu'un animal éventré. Le "déguisement" de princesse avec 
affichage ostensible de richesse les portera sûrement à ironiser. 
 
Que les visionnages se multiplient et l'anecdotique disparaît au profit d'une lecture semblant se 
complexifier chaque fois plus, notamment quand on s'attache à décrypter les effets 
cinématographiques utilisés (dans un très court extrait). L'importance à accorder à la caméra 
subjective y est manifeste, idem pour l'utilisation des ralentis ou de la succession saccadée d'images 
fixes. 
 
Métaphores :  
A quoi tous ces billets peuvent-ils bien correspondre ? Est-ce un moyen trouvé par Tracey Emin pour 
évoquer la traditionnelle dot ? Est-ce un clin d'œil humoristique au sujet du western dont la vidéo 
s'inspire ? Comment se fait-il, par ailleurs, que les images les plus "trafiquées" numériquement 
portent précisément sur les billets (totalement surdimensionnés)? 
 
Pourquoi le chardon apparaît-il desséché en ouverture de séquence ? Pourquoi en rencontre-t-on un 
autre en fleur, un peu plus loin dans le film ? Pourquoi précisément avoir choisi cette plante-là ? 
Certes, elle est endémique de la région filmée, mais… ne prendrait-elle pas valeur d'un autre 
symbole (celle de la douleur du Christ et de la Vierge, ou image de la vertu protégée par ses 
piquants) ? Même interrogation pour le motif récurrent de la rose… 
 
A quoi servent les images intercalées dans le déroulement de l'action de l'héroïne ? Quel effet 
engendre la découverte de l'ovidé ? Pourquoi intercaler des plans montrant le visage de la femme et 
la tête de l'animal mort ? Quelles associations d'idées cela provoque-t-il ? 
 
Et que penser du très gros plan sur les fourmis ? 
Quant au vol d'oiseaux, ne rappelle-t-il pas le film d'Hitchcock ? 
Que vient ajouter cette présence animalière aux ressentis du spectateur? 
 
Quelle valeur accorder à l'anneau porté tel un pendentif ?  
D'où sort cette chaussure blanche immaculée ? 
 
Cette femme est-elle une victime ou une créature vénale ? Son tatouage sur l'épaule ne passe pas 
inaperçu : qu'en déduire ? 
 
Le titre apparaissant en fin de film, et non au début, reste une énigme : comment le traduire au plus 
juste ? 
 
 
 
Théâtre :   
Ecriture d'un monologue : quelles sont les pensées de la mariée ? 
Comment le jouer en restant statique, mais en basant l'interprétation sur des effets vocaux ? 
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Langues Vivantes :  
Anglais :   
Comment traduire le titre ? 
Dire ce qu'on voit, ce qu'on ressent…dans une autre langue. 
Civilisation(s) et géographie de l'ouest américain : la conquête de l'Ouest (en association avec un 
extrait de film cinématographique) 
 
Espagnol :  
Associer cette vidéo à un reportage concernant les tournages dans les régions désertiques 
d'Espagne  
 
 
 
Education physique et sportive : 
Danse :  
Souvent qualifiée de prose du mouvement humain, la danse peut se définir comme l’art de produire 
et d’agencer des mouvements à des fins d’expression, de communication et de création. Elle est un 
langage universel qui permet à l’individu d’entrer en relation avec lui-même et avec son 
environnement en faisant appel à la pensée intuitive, à l’imagination, au jeu et à l’analogie. À la fois 
outil et médium, le corps humain se trouve par elle détourné de ses fonctions motrices utilitaires pour 
se faire porteur d’une subjectivité individuelle ou collective. Sensibilisé à ses propres réactions 
kinesthésiques et aux réactions qu’il fait naître chez l’observateur, il devient un instrument de 
connaissance de soi et du monde, un moyen d’expression et de communication privilégié. Plus 
particulièrement, c’est le jeu infini des rapports à l’espace, au temps et à l’énergie qui transforme la 
matière première qu’est le mouvement pour constituer les mots d’une écriture gestuelle. 
 
Utiliser la vidéo de Tracey Emin comme support d'une création sur l'espace scénique et son 
occupation.  
S'appuyer sur les déplacements, trajectoires et niveaux d'évolution pour créer une chorégraphie.  
On peut imaginer l'introduction progressive de danseurs dont l'occupation scénique se basera sur 
l'évitement des corps des autres protagonistes.  
Il est aussi possible d'introduire une contrainte quant à l'énergie accordée aux déplacements.  
Jouer sur des moments de chorus, break… 
 
 
 
Philosophie :  
Identité : en rapport avec la subjectivité et la notion de conscience 
Le rapport à autrui : l'intersubjectivité 
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BUDDY 
Nationalité française 

Né le 23 mars 1963 à Sète (Hérault) 
Vit et travaille à Paris 

 
 

Bébé René agrandi 
 

1984 
 

Sculpture 
Résine polyester peinte et bois 

90 x 48 x 50 cm 
 
 
 
 
 

 
 
 
Richard Di Rosa reçoit le surnom de Buddy, en référence à Buddy Holly, souvenir de ses premières 
amours : la musique. En effet, il est âgé de 15 ans lorsqu’il fonde avec Robert Combas et Ketty 
Brindel le groupe Les Démodés. Robert Combas compose chansons, paroles et musique. Richard 
tient la batterie, Ketty Brindel est la chanteuse vedette. " Pour partir jouer, dit Richard, il me fallait 
presque l’autorisation de ma mère tellement j’étais jeune. "  
Richard Di Rosa visite la Fondation Maeght, à Saint-Paul-de-Vence, en 1982. Pour la première fois, 
il voit une sculpture de Mirò. " Sur le moment, cela n’a pas fonctionné, mais quelques années après, 
la pièce a refait surface, raconte-t-il. Il y a peu d’œuvres fortes ; il y a Mirò, Calder et Oldenburg. Je 
les mets dans mon panthéon, parmi mes saints protecteurs. (…) Je suis plus attiré par la force 
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physique d’une œuvre que par son attrait intellectuel. Quand je vois une chaise de Mirò, surmontée 
d’une fourche, je reste fasciné : tout est dit avec le minimum. " 10 
 
 

Les personnages de l'artiste s'échappent de toiles (peintes par 
son frère Hervé, voir ci-contre et ci dessous) qui servent souvent 
de fonds de scène dans des installations. 
Bébé René appartient à la famille René - apparaissant 
notamment dans une grande toile peinte par Hervé en 1984 : La 
rue du malheur, évoquant la cruauté ambiante des milieux 
populaires où se mêlent tragique et comique. 
« Au départ, mon René, c'est un Français moyen, qui travaille à 
l'usine mais qui aime bien s'habiller tous les soirs pour sortir en 
boite. Il se marie alors avec Renée, avec qui ils ont un premier 
môme alors qu'ils habitent encore Ia rue du Malheur. Un jour que 
leur rue vient à être détruite par les Vingt Mille Ennemis, toute la 
petite famille est obligée de se réfugier dans le sud de la France, 
au bord de la mer ; et comme ils ont la particularité de se 
reproduire comme des souris, c'est à dire par centaines, ça crée 
très vite un vrai petit peuple de René... » 
Hervé Di Rosa, 1985  

 
 

Hervé Di Rosa 
Le peuple René au grand complet 
1984 
Acrylique sur toile 
306 x 305 cm 
Collection des Abattoirs 
 
Du haut de ses 90 centimètres, Bébé René est un cliché : il 
ressemble au Marius du port de Sète, présente un caractère 
psychologique bien défini, accentué par des détails expressifs : la 
"clope au coin du bec", un sourire béat, une grande bouche rouge, 
sensuelle et braillarde, un air gai et vulgaire tout droit issu de la 
faconde méridionale. Sa forme rudimentaire de cyclope 
unijambiste -entre érection phallique et poubelle de mobilier 
urbain- peut évoquer les Totems de Gaston Chaissac. 

On observera aussi la simplification et l'intensité des couleurs utilisées. 
Présenté sans socle, on dirait le bricolage d'un enfant qui aurait voulu inventer un personnage à son 
échelle. 
On s'attardera, par ailleurs, quelque peu sur l'ambiguïté phonétique du titre, lequel peut s'entendre 
agrandi ou a grandi :  

·  La première version conduisant à un aspect explicatif : personnage agrandi d'après une 
image préexistante,  

·  La seconde présentant un aspect narratif -quelques épisodes du "feuilleton" nous faisant 
cependant défaut, nous serions en droit d'imaginer son passé et son avenir… 

Idem en ce qui concerne phonétiquement le prénom "René" : est-ce une fille ou un garçon ? Les 
vêtements unisexes dont est paré le personnage ne nous renseignent guère…. Par ailleurs : René 
ou re-né ? 
 
Cet étrange "monstre gentil" tient de l'ébauche, de l'inachevé ; les proportions utilisées lui confèrent 
un air gauche, à la limite du ridicule. 
Etre encore petit, malformé, sans tronc, sans cou, sans bras, cyclope et unijambiste, il veut, malgré 
tout, se donner les airs d'un grand avec sa cigarette et son sourire goguenard. La couleur "layette" 
de sa peau contribue à asseoir son immaturité. 
Et pourquoi n'arbore-t-il qu'un oeil ? Ne serait-ce pas le signe d'une unicité de point de vue ?  
Sa forme cylindrique induit l'idée d'un "tube digestif", celle d'un être passif, qui ingurgite, consomme, 
la "ramène" beaucoup et agit peu… 

                                                 
10  Richard Di Rosa, propos recueillis par Otto Hahn, à l’occasion de la parution aux Presses du Languedoc de sa 
monographie en 1989 
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Son aspect physique ne contribuerait-il pas à brosser un portrait psychologique ? 
Ne serait-ce pas, pour tout dire, le reflet peu flatteur de notre société de consommation ?  
 
Sa facture n'est pas sans rappeler la texture des personnages de carnaval ; sa mise, un 
déguisement… 
Est-ce une sculpture ? Une figurine "agrandie" que les enfants pourront manipuler, tel un gros 
nounours ?… Un copain tout droit échappé de Bob l'éponge ?... 
 
Les deux artistes semblent témoigner avec tendresse et dérision de leur environnement quotidien 
dans un style optimiste et jubilatoire. 
 
 
Démarche :  
 
Le travail de sculpteur de Buddy est inséparable de celui de son frère peintre, dont il met le monde 
mythique en volume depuis 1983. Les frères Di Rosa appartiennent au mouvement de la Figuration 
Libre. Nourris de la culture de masse contemporaine, ils inventent un art qui se veut populaire, naïf, 
un tantinet érotique : un "Art Modeste". Cultivant le mauvais goût et l'excentrique, ils prennent des 
distances avec l'histoire de l'art et la diffusion traditionnelle des œuvres, afin de combattre l'élitisme 
et de s'adresser au plus grand nombre. Ils affectionnent les supports bon marché, les héros et 
héroïnes stéréotypés. 
De leur origine populaire, ils tirent plutôt un clin d'œil en forme de gai savoir, clin d'œil qui met en 
scène la démonstration de l'extraordinaire fertilité des traverses constituées par la B.D., le rock ou la 
publicité. Ils élaborent un univers alliant science fiction, pornographie, aventures exotiques et 
espionnage, tous genres rarement considérés comme nobles. Les petits personnages semblant 
destinés aux enfants viennent délibérément accentuer le côté "pas sérieux" de la chose. Mais si 
nous, adultes, cessions un peu de nous prendre au sérieux ?!!! 
Ils se revendiquent de l'art nègre, de l'art naïf, de l'art brut et d'artistes comme Picasso ou Baselitz. 
Ils jubilent de l'imaginaire des gens simples, de ceux que les cénacles autorisés tolèrent comme 
consommateurs (cf. le fameux droit à la culture pour tous), mais excluent a priori du champ de la 
création. 
Ils parient sur un gisement inexploité de formes, inaccessibles à la tradition. On peut aussi soulever 
ici la question de la couleur :  
Comme Baudrillard 11 l'a fait remarquer : "Le monde des couleurs s'oppose à celui des valeurs, et le 
"chic" est toujours bien l'effacement des apparences au profit de l'être : noir, blanc, gris, degré zéro 
de la couleur – c'est aussi le paradigme de la dignité, du refoulement et du standing moral." 
Les Di Rosa prennent acte du kitsch comme caractéristique d'une représentation "modeste" de la 
richesse. 
Richard di Rosa (Buddy) se définit lui-même comme un autodidacte cultivé. Il rappelle que « les 
maquettes ont été sa seule école » mais il est fasciné aussi bien par Céline que par Topor et Arrabal. 
Dans le catalogue concernant l’une de ses expositions à San Francisco, Otto Hahn (critique d’art, 
entre autres à L’Express Magazine) écrit fort justement que « son art plonge dans la veine populaire, 
mais lorsque les personnages se balancent chacun sait que Buddy a pensé aux mobiles de Calder. 
Lorsque ses sculptures se creusent comme un fromage de gruyère, Arp et Henry Moore sont 
présents dans un clin d’oeil. » 
Buddy collectionne les dessins d’enfants, il est fasciné par les héros du rock’n roll et par la bande 
dessinée ; ce serait une erreur de croire que, pour autant, il rompt avec sa culture personnelle 
lorsqu’il entre dans le dialogue avec ses illustres prédécesseurs.  
 
Après avoir mis en formes tridimensionnelles les personnages de la mythologie de son frère Hervé, 
Richard Di Rosa s’est adonné à la création de figurines multiples jusqu’en 1986. Depuis, ses 
recherches sont plus formelles, présentant des lignes tendues et épurées.  
Bien qu'il déclare ne pas savoir où se situer dans l’art contemporain, il affirme de plus en plus ses 
coups de coeur pour Calder, Miro et Henry Moore.  
 
La "Di Rosa boutique", à mi-chemin entre le supermarché et la galerie d'art, diffuse des jouets, des 
meubles (à tirage unique), ou la revue Di Rosa magazine. 
 

                                                 
11  Jean Baudrillard, Le système des objets, Gallimard, 1968 
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Les deux frères ont aménagé la station de métro Fontaine-Lestang à Toulouse en 1993, créant une 
aire de jeux  prenant en compte les cultures de pays étrangers. 
 
 
 
Historique des expositions régionales :  
La figure, le miroir, le geste, Saint-Gaudens, Espace variété, Galerie d'art contemporain, 16 - 24 
novembre 1991 
 
Traverses saint-affricaines, Saint-Affrique, 26 septembre - 25 octobre 1992 
 
Mazamet, Espace Apollo, inauguration, septembre - décembre 1994 
 
La figure défigurée : Collection de l'Espace d'art moderne et contemporain de Toulouse & Midi-
Pyrénées : Cajarc, Maison des arts Georges Pompidou, Figeac : Salle de la Place des écritures, 15 
mars-27 avril 1997. 
 
Mythes, Légendes et Récits : Toulouse, Espace écureuil - Caisse d'épargne de Midi-Pyrénées, 2 
mars-15 juillet 1998 
 
Expo 49 - Choix d'oeuvres de la collection des Abattoirs : Saint-Gaudens, Chapelle Saint-Jacques - 
Espace d'art contemporain, 22 novembre 2001-15 janvier 2002 
 
Exposition animation bâtiment A : Toulouse, Abattoirs, 12 mai-6 juin 2003 
 
 
 
Bibliographie :  
 
Richard DI ROSA, Abbeville, Editions Area / Buddy di Rosa, 2002.  
 
BLANCHARD - BOISROND - COMBAS - Di ROSA - Il était une fois la figuration libre, Paris, Adam 
Biro / Fondation Coprim, 2001.  
 
Richard & Hervé DI ROSA, Paris, Galeries Jousse-Seguin / Laage-Salomon / JGM, 1990.  
  
Richard & Hervé DI ROSA,- Painting & Sculpture - A la poursuite du bonheur, Paris / San Francisco, 
Wolf Schulz gallery, 1990. 
 
Richard/Buddy DI ROSA, Monaco, Gallery B5, 1990.  
 
POST-GRAFFITI - FIGURATION LIBRE, Vandevoordeweg, Fondation Veranneman, 1990. 
 
 
 
Webographie :  
 
http://buddy.dirosa.free.fr/gallerie_home/home_gallerie.html  
http://www.dirosa.org/fr/news.php  
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Pistes pédagogiques spécifiques :  
 
Interdisciplinarité :  
Inventer un personnage stéréotypé, le fabriquer, le décrire. 
On pourra chercher à faire peur ou à faire sourire. De quelles formes et de quels attributs devra-t-il 
alors être doté pour réponde à cette contrainte ? 
A partir de la mise en commun de plusieurs figurines au sein d'un groupe d'élèves, inventer une 
histoire, la mettre en scène, inventer des dialogues, créer une bande-son accompagnant une 
installation… 
 
 
 
Histoire :  
Engager une réflexion sur les dessins de presse, les affiches de propagande, les portraits réalisés 
par Daumier, par exemple �  discerner différentes images de communication et des œuvres (Quel 
rôle ? Caricature, propagande, critique ?...) 
 

  
Comte Auguste Hilarion de Kératry (1769-1859), 

député et pair de France 
Honoré DAUMIER 

Terre crue 
H : 12,9 cm, L : 12,9 cm, P : 10,5 cm. 

Portrait-charge de Crémieux : 
Crémieux cherchant un appartement. 

Honoré DAUMIER 
 

lithographie 
 

Classes de 3e : la société de consommation, les trente glorieuses 
 

 
 
Education civique :  
6e : l'identité, le cliché 
5e : l'égalité �  la mode : quel droit à la différence ? 
 
 
 
Arts plastiques :  
En 6e : A partir d'une première production bidimensionnelle ayant pour objet la "foule", faire aux 
élèves la proposition suivante : "on n'en remarque qu'un…" 
�  Recherche autour des notions de contrastes, mais aussi de mise en scène en 3D 
 
 
 
Langue vivante :  
Espagnol : Etablir un parallèle avec les Fallas de Valence et la fabrication d'effigies 12. 

                                                 
12  Voir : http://pedagogie.ac-toulouse.fr/culture/religieux/carnafallas.htm 
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Didier BAY 
Beauchamp (Val-d'Oise), 1944 

Vit et travaille à Paris 
 
 

Visages de femmes 
 

1990 
 

Polyptyque composé de 15 éléments numérotés de 1a à 5c 
9 photostats en couleur et 6 en noir et blanc 

159,5 x 215,5 cm 
  
 
 
 
 
 
 
 
 
 

 
 
 
 
Cet artiste est notamment connu pour un livre édité en 1996 par Akademie Schloss Solitude, intitulé 
Muses et Musées. 
Pourtant, il s'était déjà fait remarquer dès les années 70, dans la mouvance du Narrative Art. 
Depuis cette époque, l'artiste ne s'est jamais départi d'un esprit radical et intransigeant pour 
dénoncer les stéréotypes culturels. C'est peut-être la raison pour laquelle, malgré une carrière 
internationale, il reste marginal et inclassable. 
En effet, si l'on s'attarde sur cette œuvre, ne peut-on débusquer une ironie à peine déguisée ou, pour 
le moins, une nostalgie du temps qui passe et balaie l'authenticité ? 
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Analyse 13 :  
Le but de ce projet était de proposer cinq versions-type du visage féminin, afin de mettre à jour nos 
réflexes de perception et donc de mettre en cause la lecture même des contextes d'apparences 
donnés au visage de la femme. 
Ici, rien n'est anodin : tout est choix, subjectivité, mise en scène ; mais, en même temps, tout reste 
typique, normatif, ordinaire. 
Aucune vedette, aucune star n'est reconnaissable… mais ce qui pourrait s'en approcher le plus dans 
l'imaginaire du spectateur, d'un peintre, d'un publiciste, d'un étalagiste, de l'artiste lui-même, d'un 
membre de la famille d'une défunte... Ainsi resurgissent en chacun ces multiples dimensions du 
regard, instants aléatoires d'un moment donné de perception, entre juxtapositions et contiguïtés 
d'images. 

Didier Bay affirme avoir proposé cinq versions du visage féminin à travers des "lieux-strates" 
culturels afin de nous rendre conscients des mécanismes de perception que nous mettons en œuvre 
quotidiennement. 

Que voit-on ? 
Quinze photographies, une alternance d'images en noir & blanc ou en couleur, l'utilisation de 
cadrages serrés, une mise en abyme d'un cadre dans un cadre – dans la dernière colonne. 
En examinant cette collection un peu plus attentivement, on remarque qu'elle a fait l'objet de la 
classification suivante :  
 
Musée du Louvre Télévision Vitrines Louvre Tombes 

Portraits peints Publicité Mannequins 
Visiteuses 
inconnues 

Médaillons 

couleur noir & blanc couleur noir & blanc couleur 
 
Pourquoi ces choix ? 
Il s'agit d'évidences :  

·  La référence à la peinture s'impose comme témoignage technique de l'ancêtre de la 
photographie, mais aussi par son aspect prestigieux, modélisant, rare. 

 
·  Le visage de la femme dans la publicité se doit, quant à lui, de demeurer suffisamment 

attractif et méconnu pour que chaque "cible" puisse s'y identifier. 
 
·  La silhouette et le visage du mannequin de vitrine constituent un produit de synthèse variant 

avec le temps. Les exemples choisis sont récoltés dans toute l'Europe et aux Etats-Unis. 
Leur caractère androgyne et très réaliste interroge. 

 
·  La visiteuse du Louvre permet de pointer l'anonymat des femmes croisées dans la rue. C'est 

aussi une mise en abyme ironique concernant une motivation à se rendre dans un lieu 
culturel pour aller y consommer des images dans un contexte cultuel… qui renvoie la femme 
à sa propre image. 

·  Le médaillon de cimetière s'avère sans aucun doute la référence la plus troublante car s'y 
entremêlent des tabous ou fantasmes liés à la disparition d'un être cher : croyance en un au-
delà, douleur inqualifiable, rituels…. Sentiments secrets, obscurs, inavoués, irréfléchis, 
ritualisés, symbolisés en une image. Il est à noter que la plupart du temps, le médaillon 
représente un visage jeune : il y a là un malaise évident renforçant l'injustice de la perte. Le 
plus frappant étant sans doute que ces images de vie sont instantanément perçues comme 
des images de mort alors que cette association d'idées ne surgit pas spontanément face à 
un portrait peint voici plusieurs siècles… 

 
On peut s'interroger sur l'utilisation alternée de photos couleur et Noir & Blanc. Cette alternance 
suppose que chacun se questionne sur les a priori de valeur respectivement accordés à la couleur et 
au Noir & Blanc : la couleur serait-elle "plus moderne", plus vraie ? 
Et la présence des cadres ? 
On peut aussi évoquer l'ordre se déroulant de gauche à droite : tout est discutable ; alors, discutez-
en ! 

                                                 
13  Extraits du texte de Didier Bay, en accompagnement de cette œuvre. 
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Cette œuvre permet de pointer les automatismes des regards portés :  
Certaines réactions concernant la dernière catégorie peuvent mettre en évidence un manque de 
réflexion sur tout ce qui tourne autour de la mort et de la réalité représentée à travers un portrait. 
Par ailleurs, nos élèves trouveront peut-être que les femmes peintes du Louvre sont plutôt "moches" 
ou "has been", ceci constitue une preuve supplémentaire de cette totale incapacité à lire comme 
"beau" ce qui n'a pas été désigné comme tel par le système de valeurs en cours. On peut pourtant 
aisément supposer que chacune de ces prises de vue fut générée par une intense émotion, 
affectueuse pour tous ces visages qui –ingrats ou non- sont tous attachants et présentent une 
personnalité au-delà des académismes. 
 
L'artiste vise donc un "mûrissement" du regard chez le spectateur : il faut être capable de détruire 
l'image préconçue (l'a priori du regard) pour y substituer une nouvelle image issue des courts-circuits 
interactifs nourris de nouvelles perceptions-émotions. Les images de référence ne doivent plus avoir 
cours. L'acte artistique possible au spectateur-lecteur est –ne peut qu'être- qu'iconoclaste. Il y aura 
alors non pas destruction, mais construction, génération, révolution. 
C'est en quoi ceux pour qui la culture est une somme d'acquis ne pourront jamais perpétrer que les 
malentendus et impostures de leurs regards mutilés sur l'autel du culte. 
Par ailleurs, le brassage, la confrontation de ces cinq types d'images devraient aider 
considérablement à éliminer le genre de réactions qui se font immanquablement jour en ne 
considérant qu'une série isolée. Bien sûr, celle-ci influence la perception de l'ensemble, mais tentons 
une lecture globale… 
 
L'itinéraire spontané que parcourt l'œil est lui aussi bien représentatif de nos réflexes conditionnés. 
Comment inventer d'autres sens de lecture ? Comme on peut le présupposer, chacun s'orientera 
parmi ces visages. Bien sûr, il s'agira sans doute de l'itinéraire habituel soumis à la séduction. Puis, 
une fois le premier "choc" passé, voilà que d'autres impressions viendront se glisser, enrichir la 
lecture, les sentiments. Chacun aura une vision personnelle :  

L'apparition de termes tels "vierge, madone, muse, égérie, diva, voisine, compagne, interlocutrice, 
inconnue, ménagère, séductrice, amie, sœur, amante" ouvre la voie des possibles vers autant de 
dimensions affective, perceptive, émotionnelle, esthétique. 
Beaucoup de flou derrière ces images pourtant si concrètes ! 
 
 
Démarche 14 : 

Didier Bay détourne la machine sociale à produire du visible, à introduire toujours plus 
d'informations : une surabondance par laquelle l'homme est devenu un inéluctable consommateur. Il 
questionne ce déballage d'une séduction banalisée omniprésente et démontre inlassablement que, 
plus on donne à voir, moins on risque de voir. 

Il insiste sur le fait que cette perception du monde de l'image et de celui du texte qu'il y associe en 
permanence, procède en fait d'un double processus de langage de distanciation par rapport au réel : 
Deux systèmes d'écriture qui permettent d'appréhender le monde, mais qui restent des simulations 
de la réalité. Deux versions du lisible et du visible pour aborder, peut-être, les marges de l'illisible et 
de l'invisible. L'artiste tente de redonner aux images cette capacité de "faire image", et non de se 
refermer sur un discours monosémique. Il réaffirme aussi une temporalité, un temps de lecture, des 
palimpsestes à l'encontre de la mémoire contemporaine –qui additionne toutes les informations qui 
traversent notre espace perceptif. Il parle et met en scène ces moments où le regard décroche sur 
un détail de l'espace de la réalité pour aller vers une sorte d'errance intérieure.  

Ainsi, de l'image naît le texte, s'élaborent des scenarii et des récits, à travers l'écriture la plus 
instinctive possible. 

Sa démarche s'articule comme autant de séquences d'un story-board dont la trame serait hors de 
l'accélération du temps. Un film sans début ni fin qui se déroule de manière aléatoire. Un film sur le 
voir. Une lecture dans un temps désormais sans limite car chacun conçoit son propre scénario avec 
les différentes images et leurs reflets-histoires. C'est dans un tel processus que s'élabore cette 
écriture, où se côtoient, sans transition, passé et présent et où transpire l'importance de l'instant 
retrouvé. 

                                                 
14  Extraits de Galeries Magazine, juin 1991, p. 85 à 87 
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Réapprendre à regarder dans l'instant en s'immisçant le plus possible dans la banalité du quotidien, 
troubler des attitudes stéréotypées, qui n'attirent pas l'attention parce qu'elles sont codées et 
envisagées tels des rituels normaux : Didier Bay développe un démantèlement de nos espaces 
acquis de perception, de nos paysages visuels et mentaux. Il recueille tout ce qu'on ne perçoit plus, 
tout ce qui ne fait pas sens, hors contexte, à l'instar des photographies de familles et explore les 
comportements dans ces zones du quotidien. 

Ici, il reprend l'image de la femme comme miroir de l'homme, mettant en scène des stéréotypes de la 
féminité et donc, les limites de cadrage que le regard des médias inocule aux lecteurs, aux 
regardeurs. Il agit en voyeur de la réalité, mais pour mieux la révéler ; une déclinaison des différents 
masques que la femme a endossés au cours des siècles. 

Il joue sur la référence au modèle, figure qui semble nécessaire pour décortiquer et construire le 
regard. 

Il déploie un souci de fidélité à la vie de tous les jours, telle que nous la traversons, pétrissant 
l'expérience présente avec nos souvenirs et nos fantasmes, inscrivant d'infimes événements dans 
notre conscience, ou dans notre inconscient. Son œuvre ressortit à une sorte d'inventaire rigoureux 
et systématique de deux mondes : celui qui nous environne et celui qui nous habite. 

Regarder au risque de voir, c'est se désamuser des références pour oser se laisser abuser par les 
sens. 

 
 
Historique des expositions régionales :   
Didier Bay Muses, Colomiers, Espace des Arts, 7 décembre 1990-2 février 1991. 
 
Didier Bay, Paris, Galerie Langer Fain, 1991. 
 
Exposition Corps, Rencontres de Maubourguet, Le Parvis, Centre d'art contemporain de Tarbes, 16-
17-18 août 1996. 
 
Exposition, Foix, Scène nationale de Foix et de l'Ariège, 1996. 
 
La figure défigurée : Collection de l'Espace d'art moderne et contemporain de Toulouse & Midi-
Pyrénées : Cajarc, Maison des arts Georges Pompidou, Figeac : Salle de la Place des écritures, 15 
mars-27 avril 1997. 
 
De l'usage contemporain de la photographie, Lectoure, Centre de Diffusion de la Photographie, 
19/03/1998 - 04/05/1998. 
 
De l'usage contemporain de la photographie : Lectoure, Arrêt sur Images / Centre de diffusion de la 
Photographie, 19 mars-4 mai 1998. 
 
"On est tous différents" : Toulouse, Centre culturel Alban Minville, 4 décembre 2002-24 janvier 2003. 
 
 
 
Bibliographie : 
Didier Bay : Muses : Colomiers, Espace des arts, 7 décembre 1990- 2 février 1991. - Colomiers : 
Espace des Arts, 1990. 
 
Didier Bay : Paris, Galerie Langer Fain, 1991. - Paris : Galerie Langer Fain, 1991. 
 
Les Abattoirs : la collection de photographies : Galerie municipale du Château d'Eau, 16 mai-10 
juillet 2000. - Toulouse : les Abattoirs, 2000 (– Cité). 
 
"Les Abattoirs exposent jusqu'à fin janvier au Centre Minville. Marilyn au Mirail" in La Dépêche du 
Midi, 27 décembre 2002. 
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Pistes pédagogiques spécifiques :  
 
Constituer des collections et des classements 15  
 
L’observation et la production d’images :  
Il s’agit progressivement d’identifier de quels types de signes les images sont constituées et 
comment ces signes dialoguent, quelles sont leurs qualités techniques et expressives, leur 
provenance et leur contexte de production, les effets qu’elles produisent selon celui qui regarde, en 
déjouant les pièges de la fascination. Par son questionnement, l’enseignant provoque les mises en 
relation, il aide à mettre en doute certains sens «premiers ». Les verbalisations qui accompagnent 
toutes ces activités aident au « recodage » et à leur mise en mémoire. Un choix et un tri sont opérés 
parmi différentes images […] 
Pour les plus grands, il s’agit de repérer dans les images ce qui permet de les comprendre, de 
s’interroger sur des procédés de fabrication, de dégager progressivement l’implicite, de distinguer les 
images selon les rapports divers qu’elles entretiennent avec la représentation du réel et la fiction 
(convergence ou divergence). 
 
Les collections, les musées, les oeuvres :  
Les enfants affectionnent sous des formes diverses les collections d’objets, d’images. Elles se 
prêtent aisément à la constitution d’ensembles tels qu’une série (cartes postales, images 
publicitaires…) réunie dans une boîte ou collectée dans un album, ou un assemblage d’images sur 
un thème. Cette activité affective offre l’occasion de mettre en évidence les fonctions spécifiques des 
images, leurs manières différentes de générer des émotions. 
 
 
 
Lettres :  
Se mettre à la place d'un ou deux des personnages féminins et leur faire raconter leurs souvenirs… 
des tranches de vie 
 
 
 
Langues vivantes :  
Etre en mesure de décrire une image : chacun choisit, en secret, un visage, en fait la description 
orale ; la classe doit ensuite retrouver de quelle image il était question. 
 
 
 
Education musicale :  
Création :  

·  Choix instrumental libre, dresser un portrait musical de l'un de ces visages. 
·  Inventer le texte d'une chanson 

 
 
 
Arts plastiques :  
Etre en mesure de reconnaître la nature d'un document (photocopie, vidéo, photographie, 
photocopie, …) 
 
Proposer des productions dans lesquelles le choix du support est inducteur de sens. 
 
Recherches autour des angles de vue : quelle(s) incidence(s) la frontalité du regard d'un modèle 
opère-t-elle dans la réception d'une œuvre d'art ? D'une publicité ? 

                                                 
15  Extraits du Document d'application des programmes LA SENSIBILITÉ, L'IMAGINATION, LA CRÉATION : 
ÉDUCATION ARTISTIQUE 
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Jean-Louis GARNELL 
Dolo (Côtes-d'Armor), 1954 

Vit et travaille à Châtenay-Malabry (Hauts-de-Seine) 
 
 
 

Sans titre 
De la série : Désordres 

 
1989 

 
1/5 

Photographie couleur 
101 x 124 cm 

 
 

 
 
 
 
Les photographies de cet artiste renvoient à l'idée de mémoire : celle des gestes et usages, celle de 
nos souvenirs personnels ou partagés. 
 
L'objet est présent dans la photographie depuis les origines de cet art, comme le démontre un cliché 
de Nicéphore Niepce La table est servie datant de 1826, avant même que la photographie soit 
officiellement reconnue. A ce stade, l'objet qu'est cette photographie historique et le sujet de nature 
morte qu'elle montre se confondent : que regardera-t-on des deux ?  
Les désordres d'intérieur n'ont jamais fait l'objet d'un intérêt particulier de la part des peintres : ils ne 
fournirent que des effets limités dans des compositions symboliques signifiant l'abondance et la 
vanité, jouant sur le plaisir de l'accumulation. Seul, peut-être, l'atelier de l'artiste pouvait être 
représenté comme un lieu de désordre, mais l'atelier restait un lieu d'exception correspondant à une 
vision romantique du "génie" comme personnage extravagant et quelque peu asocial. 
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"Jean-Louis Garnell pose la question des frontières de la description. Ce qui est donc unique, c'est 
qu'il s'en tient à des désordres ordinaires et qu'il fait jouer, en inventant un nouveau genre, toutes les 
nuances infimes qui distinguent le tableau d'intérieur (ou scène de genre, lorsqu'une figure y 
intervient), la nature morte, et, précisément, cette représentation du troisième type, aussi évidente 
qu'ambiguë : le désordre même. L'artiste, en effet, ne travaille plus sur l'arrangement des objets mais 
sur la composition elle-même, sur l'espace dans lesquels les objets sont jetés, déposés. 
Cette œuvre présente un tableau de la vie quotidienne. 
Quelle est la place de l'homme, ou, plutôt, comment apparaît-il, au milieu de la diversité, quand celle-
ci prend l'allure d'un désordre dont il est à la fois l'agent et la victime, quand il doit renoncer, devant 
trop de complexité et trop d'incertitudes, à décrire une relation mesurée, harmonieuse ? 
La syntaxe classique du portrait est-elle encore utilisable : peut-on saisir ou arrêter la mobilité d'un 
visage dans le cadre fixe du tableau sans que le fond dont il s'élève ne remonte lui aussi au premier 
plan et ne vienne brouiller la description physionomique ? Telles sont les questions posées par 
l'artiste dans ses photographies." Jean-François Chevrier 16 
 
Qu'en est-il de la notion de ressemblance ?  
Ne serions-nous pas plutôt condamnés à recourir à la constitution imaginaire d'une identité, au vu de 
ce qui nous est dévoilé ? 
Que penser de cette présence humaine –si peu conventionnelle- en bordure de champ ? 
Que suggère ce cadrage qui, d'office, ne dévoile absolument pas ce qui fit la gloire du portrait 
académique, à savoir le visage ? 
En quoi cette image relève-t-elle encore de ce genre ? 
Elle peut sembler décevante, insuffisante, inconsistante, exposée tant aux plus incontrôlables 
dérives métaphoriques qu'aux conjonctures de l'expérience. 
 
Ce grand format nous présente un "paysage" intérieur, un salon, où la vision est soumise à un plan 
d'ensemble en plongée. Le sol devient témoignage d'un "trop" de vie. L'occupant, omniprésent par la 
multitude des objets qu'il utilise et qui jonchent le sol, est à peine révélé sur la droite. 
Consommateur effréné, il possède presque tout ce que la société marchande offre à sa convoitise, 
mais il semble aussi ne plus avoir le temps de goûter à tout : plus rien n'est rangé, plus rien ne 
retrouve sa place, plus rien n'a eu le temps de s'en voir attribuer une et le propriétaire apparaît, 
finalement, comme un esclave ne maîtrisant plus rien. 
La couleur n'a pas ici de fonction unifiante ou dramatisante, elle n'est là, au contraire, que pour 
désigner chaque objet et démultiplier un peu plus la quantité de signes. 
 
Cette photographie livre, lors d'une observation plus attentive, une part d'ambiguïté : à qui appartient 
le sac féminin qui traîne au sol ? Ce que l'on prend, tout d'abord, pour le dossier d'un canapé sur 
lequel serait négligemment jetées des couvertures, ne serait-ce pas, justement, un corps féminin 
allongé? 
Pourquoi nos yeux n'ont-ils pas remarqué immédiatement les livres et reproductions d'œuvres qui se 
trouvent pourtant au premier plan et dénotent l'intérieur d'un intellectuel? 
Comment expliquer, alors que des "vestiges" de temporalités différentes (petit déjeuner, apéritif, 
dîner) jonchent le sol, que la moquette se révèle si propre ? 
Comment clarifier que cet espace -ressemblant à une chambre d'étudiant- nous offre l'image d'un 
homme qui ne semble pas si jeune que cela  (posture, vêtements, veines apparaissant sur la main)? 
Comment, du coup, ne pas penser à une mise en scène du photographe ? 
 
Que fait cette photo dans le domaine artistique ? Elle présente toutes les conditions pour rentrer 
dans la catégorie des "ratages" (cadrage, flous). Pour beaucoup, elle expose une banalité 
consternante…Et pourtant ! En quoi, par exemple, le format du tirage nous incite-t-il à ne pas la 
classer dans la catégorie des images ratées ? 
Que penser des reflets des miroirs, de ces mises en abyme qui "ouvrent" sur une petite portion de 
nature totalement domestiquée ? 
Telle une archéologie du quotidien, cette image met au jour des restes de la société contemporaine 
tout en rappelant les vanités du XVIIe siècle. 
 
En tout dernier lieu, l'espace dans lequel l'individu présent sur la droite a la possibilité de se mouvoir 
est totalement réduit. Quelle invasion ! Consommation, consommation !... 

                                                 
16  Extraits d'un article de Galeries Magazine, décembre 89/janvier 90 
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Démarche :  
Garnell a fait des études d'ingénieur informaticien à Toulouse où il a vécu et travaillé. En 1985, il est 
employé à la DATAR. Dans ce cadre, il réalise des reportages sur des lieux "à aménager". 
Il participera à la mission photographique Transmanche en 1989. 
Après avoir débuté dans la photographie en utilisant le Noir & Blanc, il recourt depuis 1984 à la 
couleur qu'il exploite d'abord dans une série de paysages, avant de traiter de façon détournée le 
genre de la nature morte. Sous le titre générique de Désordres, ces travaux représentent des 
espaces domestiques encombrés de bibelots hétéroclites, le plus souvent très colorés. Malgré leur 
apparence, ces compositions soigneusement saturées ne font pas l'objet d'une intervention de 
l'artiste, qui se contente de sélectionner un cadrage sur des sujets empruntés directement à 
l'environnement quotidien. 
La profusion d'objets et d'éléments déroute dans un premier temps, mais on constate que des 
individus vivent ici et font vivre ce lieu. 
Documents sur la vie moderne, ces clichés n'exploitent pas le penchant typologique et sociologique 
de la photographie documentaire. 
Son travail, de type narratif, est presque toujours soumis à la série. 
Sa création personnelle reprend ses déambulations dans la ville… lieux incertains, chantiers, friches 
industrielles, mais témoigne aussi de l'espace de vie familial dans des images où sont cadrés des 
moments du quotidien. 
 
Il fait partie des artistes sollicités pour l'aménagement des stations du métro toulousain, il est 
intervenu au terminus Jolimont. 
 
 
 
Historique des expositions régionales :  
Jean-Louis Garnell, La Roche sur Yon, Musée municipal, 5 avril - 9 juin 1991 
 
Kunst Europa : la France en Wurtenberg, Kichheim, Kunstverein, 7 juillet - 11 août 1991 
 
Imatges et Idees : Una seleccio d'obres del FRAC Midi-Pyrénées : Musée de Granollers (Catalogne-
Espagne), 18 novembre 1994 - 8 janvier 1995. 
 
Art et langage, lectures, Toulouse, Université du Mirail, CIAM, 10 - 31 mars 1994 
 
De l'usage contemporain de la photographie, Lectoure, Centre de Diffusion de la photographie, 
19/03/1998 - 04/05/1998 
 
De l'usage contemporain de la photographie : Lectoure, Arrêt sur Images/Centre de diffusion de la 
Photographie, 19 mars-4 mai 1998 
 
"Un monde familier", collection les Abattoirs : Saint-Lizier, Palais des Evêques, 21 juin-14 septembre 
2003 
 
Lieu(x) d'être : Cajarc, Maison des arts Georges Pompidou/Centre d'art contemporain, 3 juillet-31 
août 2004 
 
Objets de mémoire, mémoire d'objets : Montauban, Musée Ingres, 8 avril-12 juin 2005 
 
 
Bibliographie : 
Imatges et Idees : Una seleccio d'obres del Frac Midi-Pyrénées : Musée de Granollers (Catalogne-
Espagne), 18 novembre 1994 - 8 janvier 1995 / Manel Clot. - Granollers : Musée de Granollers, 1994 
- Cit. p. 38, reprod. en coul. p. 32 
 
Another & Another & Another act of seing (urban space) part 3 : Desingel International Arts Centre, 
Desguinlei 25, Antwerpen, 9 octobre - 7 décembre 1997. - Antwerpen : Ed. Moritz Küng and Katrien 
Vandermarliere, 1997 
- Reprod. en coul. pp. 178-179 
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Les Abattoirs : la collection de photographies : Galerie municipale du Château d'Eau, 16 mai-10 
juillet 2000. - Toulouse : les Abattoirs, 2000 
- Cit. p. 42 
 
"Les Abattoirs dans les caves du palais des évêques" in La Dépêche du Midi, édition Ariège, 24 juin 
2003 
 
"Un monde familier" et pourtant si étonnant, aux Abattoirs" in La Dépêche du Midi (édition Ariège), 20 
août 2003 
 
"Rencontres d'art. Objets de mémoire, mémoire d'objets" in Parcours des arts, mars-juin 2005, n°3, p. 
32-33 
- Reprod. en coul. p. 32 
 
 
 
 
Pistes pédagogiques spécifiques :  
 
 
 
Arts  plastiques  :  
Ordre/Désordre 
Composition/Organisation 
Cadrage  
Portrait insolite 
 
 
 
SVT :  
Travail sur le développement durable en classe de 3ème 
Environnement, développement durable et écologie en première 
 
 
 
Lettres :  

 Lycée : Etudes des Caractères de Jean de La Bruyère 
�  Dans cette image, ce qui interpelle c'est la mise en scène des vestiges d'une potentielle 

soirée (chez La Bruyère la référence théâtrale est omniprésente surtout quand il évoque 
la vie à la cour de Louis XIV, chapitre VIII "De la Cour"), d'une vie sociale qui a eu lieu. 
Le symbole de la conversation qu'est le fauteuil (périphrase précieuse "les commodités 
de la conversation") vers lequel le regard se dirige ; les reflets de la vie sociale (le miroir, 
la vitre, le verre de la bouteille, les verres...) ; photo qui décline aussi toutes les formes 
de la communication, orale et écrite (la conversation mais aussi le téléphone, les livres...). 
Trois chapitres des Caractères (1688) sembleraient entrer en résonance avec cette 
photographie : 
"De l'homme (XI)" ; "De quelques usages (XIV)" ; "De la société et de la conversation (V)". 

 
�  Mise en relation avec des passages du livre d'Annie Ernaux, L’usage de la photo, 

Gallimard, 2005 
 

 Collège : Inventer un texte correspondant à cette image en adoptant un point de vue différent par 
groupe de travail : le propriétaire, sa femme, un journaliste… Comparer les productions 
auxquelles chacun aura pu aboutir. 

 
 
 
Education musicale :  
Ecoute et création autour des idées d'ordre et de désordre :  
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·  Casser un carcan connu pour le transformer :  
Le détournement d'un genre : par exemple, les musiciens du quatuor à cordes Kronos 
Quartet ; 

·  Reprendre une œuvre et la déstructurer :  
o Mahler, 1er mouvement de la première symphonie (Frère Jacques minorisé) 
o Utilisation d'un instrument traditionnel dans une utilisation décalée (par exemple, 

avec la voix : Stripsody de Cathy Berberian ; ou encore la Sequenza 3 de Luciano 
Berio) 

·  La musique aléatoire : Archipel 1 de Boucourechliev (re-création d'une œuvre avec un 
matériau connu : l'interprète décide de l'ordre selon lequel il va exécuter la partition) 

 
 
 
Histoire :  
La photographie comme source documentaire : en quoi nous renseigne-t-elle sur l'époque, le niveau 
technologique, le mode de vie, le lieu de vie ? 
 
 
Langues :  
Donner un court texte différent par groupe (extrait d'un roman policier, article de journal…)  
Mesurer en quoi la lecture de ce texte -précédant la rencontre avec l'œuvre- va conditionner le travail 
de description demandé aux élèves face à cette photographie. 
Comparaison des écrits produits, analyse des incidences texte initial/réception de l'image. 
Travail autour du vocabulaire lié à la temporalité (avant, maintenant, après) 



 - 32 - 

SERVICE EDUCATIF DES ABATTOIRS/ 2007 

D'après 
 

Andy WARHOL 
Pittsburgh (Etats-Unis), 1928 - New York (Etats-Unis), 1987 

 
 

Marilyn 
 

Vers 1990 
 

Série de 10 sérigraphies 
Estampe 

Vers 1990 
Sérigraphie sur papier 
92 x 92 x 2 cm chaque 

 
 

 
 
 
"Devenu la figure emblématique du Pop art avec ses sérigraphies, Warhol a confondu sa vie et son 
œuvre. Par ses appropriations et répétitions des clichés américains, il livre, avec le pragmatisme 
mécanisé de la sérigraphie, l’œuvre d’art à un système désenchanté. Dès 1962, les héros de BD et 
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autres produits de consommation cohabitent avec les portraits de stars qui préservent cependant la 
froideur d’un étalage. Ces images restent des icônes importantes du XXe siècle, tant par leur valeur 
symbolique que sur le plan de leur statut d’images reproductibles à l’infini. À la fois portraits et objets, 
ces sérigraphies continuent de fasciner les artistes et le public.  
 
Cette série de Marilyn, d’une étonnante qualité, a été mise sur le marché il y a quelques années. Il 
ne s’agit pas de l’une de ces séries originales provenant de la Factory et signées par Andy lui-même. 
On ne peut toutefois pas parler de "faux" tant le projet de Warhol induit cette notion et cette 
économie de la reproductibilité. L’autre particularité de cette série est de comporter au recto la 
marque d’un tampon qui engage son possesseur à signer en lieu et place de l’artiste. Warhol partage 
ainsi sa propre célébrité avec celle de Marilyn." Pascal Pique 
 
 
Analyse :  
Les thèmes fondamentaux chez Warhol sont l'image et son pouvoir au sein de la société de 
consommation. Marilyn était un "produit" dans les années 50 : adulée de tous, fantasme des 
hommes, le moindre film déplaçant les foules. 
Monroe : sujet de roman, de presse à scandales, de films, de photographies et Monroe : sujet d’Andy.  
5 août 1962, suicide (à ce jour non encore totalement élucidé) de l'actrice : Andy Warhol commence 
la série des Marilyn. 
 
En s'emparant d'une image-symbole de la nouvelle société américaine, Warhol passe maître dans 
l’art du recyclage. Réduite à ses traits essentiels, dépouillée de ses détails, la forme acquiert une 
plus grande efficacité visuelle. Outre ce pouvoir, la technique utilisée, issue de l'industrie publicitaire 
pour laquelle Warhol a travaillé, lui permet d'approcher son "idéal d'objectivité", selon lequel la 
perfection serait la reproduction à l'identique.  
Cette opération aurait pour effet de séparer l'image des significations qu'on lui attribue pour n'en 
conserver que l'apparence, l' "image pure".  
Pourtant, la multiplication des portraits de Marilyn ne satisfait pas à l'exactitude de la reproduction : 
aucune image n'est identique à l'autre.  
Les visages constituent donc un motif modulaire qui varie sans cesse tout en restant le même.  
 
L'artiste a retenu une des photographies les plus connues de la star : un portrait au visage radieux 
réalisé par Gene Korman en 1953 pour la promotion du film Niagara. La photographie d'origine est 
en Noir & Blanc, il la colorie artificiellement pour la reproduire par sérigraphie. 
Sa beauté, vue par Warhol, n’a rien de commun avec les autres portraits qu'on retient d'elle. La 
douce blonde laisse place à un univers criard dont le style repose sur la simplification extrême de 
l'image et sa démultiplication.  
Le visage de la reine des stars, traité en aplats et se détachant sur un fond monochrome, semble 
flotter dans un monde irréel. Cette irréalité naît de l'utilisation de couleurs vives, n'ayant aucun 
caractère de ressemblance avec la carnation humaine. Par ailleurs, la couleur servant de 
"maquillage" aux paupières se retrouve systématiquement en couleur de fond. 
On notera, de plus, les contrastes provoqués par les cernes, les débordements, décalages, 
apparition, estompage, utilisation de plages blanches... qui varient d'un portrait à l'autre. Combiner et 
répéter pour changer. 
Même si la couleur a pour rôle manifeste d'attirer l'attention du spectateur, on ne peut qu'insister sur 
le lien entretenu avec la mort : chez Warhol la répétition de la figure se rapporte souvent à son 
exténuation.  
Le visage démultiplié présente un baiser multicolore prenant parfois la teinte d'une image morbide. 
Image d'outre-tombe, comme pour imposer à la réalité tragique du décès de l'actrice une réalité de 
substitution. 
" Une fois qu’on est pop, on ne peut plus voir les signaux de la même façon. Et une fois qu’on a 
commencé à penser pop, on ne peut plus voir l’Amérique de la même façon", déclarait l'artiste. 
 
 
 
Démarche :  
En 1963, Warhol adopte la technique qu'il utilise pour ses œuvres les plus célèbres : la photographie 
sérigraphiée et reportée sur toile. Les photographies utilisées sont en Noir et Blanc, il les colorie 
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artificiellement pour les reproduire par sérigraphie. Souvent, c'est un motif qui sera reproduit 
plusieurs fois sur la toile. 
 
Ses figures favorites sont le familier, le neutre ou les figures célèbres. Le ton est à la fois populaire et 
iconoclaste, s'inspirant de la culture populaire. D'abord intéressé par les Comics il laisse rapidement 
ce motif au peintre Roy Lichtenstein qui en fera son outil visuel. Les thèmes fondamentaux chez 
Warhol sont l'image, son pouvoir au sein de la société de consommation et son lien avec la mort. Le 
choix des sujets est en rapport avec cette obsession de la disparition, qu'on considère ses Marilyn 
(créées après son suicide) ou ses Ten Lizes Taylor (produites alors que l'actrice était gravement 
malade). Dans ses dernières années, Warhol devient pratiquement un peintre de cour, appliquant 
son style à de nombreux portraits de commande, tout en continuant à creuser sa réflexion sur la 
peinture avec ses séries Shadows, Oxidation paintings et des reprises de toiles de Botticelli ou de 
Léonard de Vinci. 
 
 
 
Biographie :  
 
Issu d'une modeste famille d'origine slovaque, Andrew Warhola entreprend à partir de 1945 des 
études de graphisme à Pittsburgh, puis, après l’obtention de son diplôme en 1949, s'installe à New 
York comme illustrateur pour des revues telles que Vogue ou The New Yorker. Il réalise aussi des 
décors pour les vitrines de grands magasins. À cette occasion, il peint en 1960 ses premières toiles 
représentant Popeye ou Dick Tracy. Mais il constate l’année suivante qu’un peintre exposé à la 
célèbre galerie Leo Castelli, Roy Lichtenstein, s’est déjà approprié ces personnages pour les 
introduire dans l’art. Il leur préfère alors, à partir de 1962, d’autres poncifs de la société de 
consommation, tels que les boîtes de soupe Campbell ou les bouteilles de Coca-Cola, qu’il met en 
image grâce au procédé sérigraphique. 
 
À la mort énigmatique de Marilyn Monroe en août 1962, il travaille à partir de clichés, largement 
diffusés par la presse mondiale, du visage désormais mythique de la star. C’est à ce moment qu’il 
devient l'un des artistes majeurs du Pop Art. Cette fascination pour l’image de la mort, qu'il exprimera 
de nouveau dans les séries des accidents ou des chaises électriques, n'est pas sans lien avec son 
intérêt pour la reproduction mécanique où, finalement, il est toujours question de réduire l'être à sa 
simple enveloppe. 
 
À partir de 1963, Warhol s’entoure d’assistants dans son atelier, la Factory, poussant ainsi à son 
paroxysme le caractère industriel de son travail. Il se consacre alors au cinéma ainsi qu’à 
l’organisation, vers la fin des années 60, de performances multimédias avec le groupe de rock le 
Velvet Underground. 
En 1968, après avoir été grièvement blessé par balle dans son atelier, il met fin à l'aventure 
collective et commence la série des portraits de célébrités, comme Mick Jagger, Calvin Klein, Mao… 
En 1972, il revient à la peinture avec des portraits sérigraphiés retouchés de manière très gestuelle 
tout en réalisant des œuvres d'art abstrait et en utilisant la peinture à l'oxydation. 
Au début des années 80, il encourage la jeune génération d’artistes new-yorkais, en collaborant par 
exemple avec Jean-Michel Basquiat. 
Andy Warhol décède à New York le 22 février 1987. 
 
 
 
Bibliographie : 
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"Les Abattoirs exposent jusqu'à fin janvier au Centre Minville. Marilyn au Mirail" in La Dépêche du 
Midi, 27 décembre 2002 
 
"Les fonds régionaux d'art contemporain fêtent leurs 20 ans" in La Lettre d'information, Ministère de 
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BELLET (Harry) - "Une sélection parmi 15000 acquisitions" in Le Monde, 3 juillet 2003, p. 27 
 
REGNIER (Philippe) - "FRAC : un tour de France pour juger sur pièces" in Le Journal des Arts, 29 
août-11 septembre 2003, n° 175, p. 9 
 
LEBOVICI (Elisabeth) - "Warhol, une fin en soi" in Libération, 29 et 30 janvier 2005, p.33-34 
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Essais sur le Pop Art :  
- Lucy R. Lippard, Le Pop Art, Thames & Hudson, Paris 1996, pour la traduction française. 
- Marco Livingstone, Le Pop Art, Hazan, Paris, 1990 pour la traduction française. 
- Artstudio, Spécial Andy Warhol, Printemps 1988. 
- François Pluchart, Pop Art et Cie, 1960-1970, Editions Martin Malburet, Paris, 1971. 
 
Catalogues d’exposition :  
- Les années Pop : 1956-1968, Centre Georges Pompidou, Paris, 2001  
- De Klein à Warhol. Face à face France/Etats-Unis, Musée d’art moderne et d’art contemporain de 
Nice, novembre 1997-mars 1998  
- Andy Warhol. Rétrospective, Centre Georges Pompidou, Paris, 1990  
 
Textes d’Andy Warhol :  
Ma philosophie de A à B, Flammarion, Paris, 1977 pour la traduction française 
 
 
 
Pistes pédagogiques spécifiques :  
 
Histoire des arts :  
La série :  
"Lorsqu'on parle de série en art, on désigne soit un ensemble ordonné d'œuvres régies par un thème, 
support d'un problème plastique à résoudre, soit une multiplicité de figures plus ou moins 
équivalentes résultant d'un jeu combinatoire ou encore d'un traitement répétitif systématique. 
 
    Donc, en premier lieu, il y a série chaque fois qu'un peintre exécute, à partir d'un modèle ou d'une 
même donnée formelle, une suite continue d'objets qui représentent dans leur succession un 
itinéraire progressif dans la recherche. Les nativités, les natures mortes dans leur répétition 
thématique concentrent toute l'attention sur les problèmes de forme, de couleur, de matière, jusqu'à 
n'apparaître que comme des prétextes ou comme des contraintes acceptées. On retrouve la même 
concentration thématique dans la gravure où les recherches effectuées d'un tirage à l'autre nous 
révèlent la véritable nature exercitive du travail artistique. Ainsi l'œuvre entier d'un peintre peut être 
considéré dans sa continuité systématique comme la production d'une ou de plusieurs séries de 
solutions apportées à des problèmes plastiques historiquement fort précis. La série des Montagne 
Sainte-Victoire, les Nymphéas de Claude Monet, les natures mortes cubistes (celle de Picasso, de 
Braque ou de Juan Gris) conduisent à méditer sur cette fascination du regard obsédé par un thème 
que le travail pictural fait disparaître par l'effet d'exercices formels de plus en plus déréalisants. C'est 
que le travail sériel contient le destin temporel de la vision : l'œil ne s'arrête pas arbitrairement sur un 
simple prétexte, il choisit l'objet sur lequel il va s'acharner, car la série a pour but de dénaturer et, à 
chaque moment de l'histoire, c'est une nouvelle idéologie de la nature à laquelle le peintre s'affronte. 
De ce point de vue, les arbres de Mondrian sont exemplaires : issus de la tradition romantique et du 
paysage néerlandais, ils se transforment en cortex d'encre noire, puis, dans l'horreur du vert, 
deviennent structures arborescentes et géométrie de la méditation. Le vocabulaire purement 
plastique des Compositions est l'aboutissement méthodique de ce tranquille massacre du 
naturalisme. 
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    L'exemple de Mondrian conduit au seuil de la seconde problématique impliquée par la série : la 
combinatoire. Ici la série apparaît comme la suite indéfinie des possibilités offertes par tel ou tel 
vocabulaire plastique. Une œuvre étant décomposable en un certain nombre d'éléments et de 
relations qui fonctionnent comme une axiomatique, une multitude de combinaisons peuvent s'obtenir 
à partir du simple jeu des permutations possibles entre ces éléments. L'exercice n'est plus une 
création progressive mais une multiplication résultant d'un inventaire systématique des figures 
possibles. Cette perspective combinatoire peut être aussi bien articulée au vieux rêve leibnizien qu'à 
la théorie informatique. L'exercice sériel combinatoire est souvent solidaire d'un désir de 
démystification de l'art. Certains artistes voudraient par là en finir avec l'art élitiste, producteur 
d'objets uniques et rares. Ainsi pourrait-on associer les effets multiplicateurs de l'art combinatoire à 
la diffusion des multiples. 
 
    L'idéologie plus ou moins démocratisante de certains artistes sériels est à son tour critiquée et 
débordée par une génération de peintres pour qui la série a un tout autre sens : il s'agit pour eux, et 
c'est le troisième aspect de la série, de la répétition pure et simple, calquée sans la moindre 
emphase sur la production industrielle et la simultanéité. Le temps y est figé ; la répétition déploie 
son pouvoir obsédant à des fins politiques. Ainsi agissent les artistes du pop art : les boîtes de 
Campbell Soup d'Andy Warhol sont sans doute les blasons de ces séries satiriques. Mais une fois de 
plus, les éléments de la répétition thématique ne sont pas arbitraires, ils résultent non plus de 
contraintes, mais d'un choix fortement motivé. Mais, dans tous les cas, la série revient à sa vocation 
dénaturante qui résulte des effets du temps et de la répétition dans le travail sur l'image." 17 
 
Une étude parallèle peut aussi être menée dans le domaine musical. 
 
 
 
Philosophie  :  
L'art et la reproductibilité : Le passage du "cultuel" à la "masse" 
En 1935-36, le philosophe allemand Walter Benjamin, écrit L’œuvre d’art à l’époque de sa 
reproduction mécanisée, opuscule dans lequel il développe la théorie esthétique selon laquelle 
l’avènement de l’œuvre d’art contemporaine réside dans sa dimension de masse, de production, de 
perception et d’appropriation collectives.  
Ainsi donc, les critères intrinsèques de l’aura qui définirait l’œuvre d’art traditionnelle : l’authenticité, 
l’originalité ou la non-copie, la séparation de l’auteur et du lecteur (ou du spectateur), ne sont plus de 
mise. Selon Walter Benjamin, il y a là une mutation politique profonde. 
Il décrit donc l’esthétique moderne et insiste en particulier sur un des tournants de l’art. Il s’agit de 
l’apparition du cinéma, après celle de la photographie – dont la forme avait déjà suscité des 
polémiques. De nouveaux procédés artistiques apparaissent : l’art change, évolue, se 
métamorphose - même si le siècle qui assiste à tout cela ne voit pas le changement que cela 
entraîne au niveau fonctionnel. Benjamin nous expose donc ici une thèse sur les tendances 
évolutives de l’art dans "les conditions présentes de la production". 

·  Qu'est-ce qui oppose l'art à la technique ? 
·  Quelle(s) conséquence(s) cette reproductibilité -qui détruit l’unicité de l’œuvre, qu’on pouvait 

penser fondamentale- entraîne-t-elle ? 
·  Lorsque Warhol incite tout nouvel acquéreur à signer l'œuvre à sa place, que penser ? Quel 

statut est ordinairement dévolu à la "signature" ? Y a-t-il "faux" ?  
·  Qu'attend-on d'une œuvre d'art ? 
·  Quelle est la valeur d'une œuvre d'art ? 

 
 
 
Anglais :  
Sociétés anglaise et américaine des années 50/60 
Histoire d'un mouvement artistique : le pop'art 
Ne pas hésiter à aller consulter le site de Decod'art (France 5) dédié à Andy Warhol, et plus 
spécifiquement la page : 
http://education.france5.fr/coteprofs/index.cfm?espId=1&discId=92&objId=15965&page_url=/explorer
.cfm  

                                                 
17  Marie-José MONDZAIN-BAUDINET, Attachée de recherche au C.N.R.S 



 - 37 - 

SERVICE EDUCATIF DES ABATTOIRS/ 2007 

Arts plastiques :  
·  Cycle 1 : jeux d'empreintes �  le différent et l'identique 
·  Cycle des apprentissages fondamentaux : observation des formes, des matières, des 

couleurs ; constitution d'un musée de la classe. 
·  Cycle des approfondissements : interrogation sur l'oeuvre d'art ; acquisition d'un ensemble 

de techniques ; enrichissement du musée de la classe. 
·  Collège 

6e : intrusion de perturbations, utilisation de techniques mixtes et plus précisément : La 
couleur  : distinction entre peindre et colorier ; le ton local et la couleur, au-delà de son rôle 
d’identification. 
5e-4e : comprendre la réalité concrète d'une oeuvre, la nature des éléments et leur 
agencement. Plus particulièrement : comprendre la différence d’intention entre la 
communication visuelle et l’expression artistique ; apprendre qu’une publicité, prise comme 
un objet culturel parmi d’autres, peut être située dans un contexte artistique qui transforme 
son statut. Les oeuvres des dadaïstes, du pop art et du nouveau réalisme fournissent à cet 
égard un large corpus de références. 
3e : Comprendre la multiplicité des enjeux qu’implique le faisceau des relations entre 
l’artistique, l’esthétique et la communication visuelle. 

 
·  Lycée 

Réflexion sur la typologie de l'image, la matérialité de l'oeuvre, son rapport au réel et les 
notions d'unique et de multiple par rapport à l'image et à l'oeuvre ; étude des opérations 
plastiques. 
On peut, par exemple, comparer les démarches de deux artistes utilisant la sérigraphie (donc, 
le multiple) : Warhol et Ernest Pignon Ernest18 �  enjeux, finalités ? 

 
Les portraits d'Andy Warhol, bien que n'utilisant pas l'outil informatique, sont basés sur la répétition 
et les variations partant d'une même image. Ils peuvent très bien constituer un déclencheur pour le 
professeur en lui permettant d'élaborer des situations dans lequel l'outil numérique est requis….: 
Pastiches, parodies d'un visage célèbre, ou de son propre visage : " je suis dans tous mes états ". 
 

 
 
 
Analyse comparative avec le traitement de Mona Lisa, réalisée en 1963 
 
 

 
 
 
Education  musicale  :  
Ecoute et analyse d'extraits de :  

·  Philip Glass (musique répétitive) :  
"La répétition dans la musique de Phil Glass a d'autres fonctions que celle de répéter ; elle 
nous invite obstinément à rentrer dans la profondeur du son, et lorsque nous l'acceptons, 
l'univers apparemment monodique se transforme en une polyphonie de perceptions. C'est en 
cela que la musique de Phil Glass est aussi une pédagogie de la sensation" 19 ; 

·  Boulez (musique sérielle) 
 

 
 
Lettres :  
3e : En quoi le portrait ou l'autoportrait est-il toujours porteur d'une intention ? 

                                                 
18  Voir Exposition-rétrospective au musée Ingres de Montauban, jusqu'au 9 novembre 2007 
19  Alain Tapié, IRCAM 
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WANG DU (Xuezhi Wang, dit) 
Wuhan (Chine), 1956 

Vit et travaille à Alfortville (Val-de-Marne) depuis 1990 
 
 

We're smoking them out 
 

2002 
 

Sculpture 
Plâtre 

210 x 180 x 210 (non présentée au collège du Girbet) 
36 x 26 x 32 
14 x 11 x 12 

 
 
 
 

 
 
" Dès 1994, Wang Du collecte dans les journaux des images de personnalités et événements pour 
en faire des sculptures. Dans We're smoking them out, c'est une photographie de George Bush, 
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prélevée dans un hebdomadaire à grand tirage qui relate une journée de G. Bush et sa séance de 
remise en forme.  
A travers ses sculptures, il fait une critique féroce de l'hégémonie des médias et de leur absence de 
neutralité. Trivialité, absurdité, déformations, surdimensionnement sont convoqués par l'artiste dans 
une position critique vis-à-vis de la propagande politique et économique de la plupart des médias. 
L'artiste reste constamment en éveil, il se veut le média des médias afin de déconstruire de l'intérieur 
le système médiatique, se mettant lui aussi en position de remise en question puisque média lui-
même.  
L'œuvre de Wang Du déplace la question de la matérialité, sa sculpture traduit une actualité de 
l'image qui domine la chose représentée et dénonce les interactions artificielles entre images et 
sens." Hélène Poquet 
 
 

La photographie ci-contre, présentée p. 39 du magazine VSD 20  aux 
lendemains de l'attentat des Tours Jumelles, illustrait l'emploi du temps 
quotidien du président américain, sous le titre Bush : un planning et un 
coaching de super champion.  On comprend de suite pourquoi, étant 
donnée l'actualité dramatique aux Etats-Unis, cette accroche 
apparemment "légère" a retenu l'attention de l'artiste -la photographie du 
président prise pendant sa séance quotidienne de musculation se trouvant 
pour le moins en décalage par rapport à l'attentat des Twin Towers. A 
l'instar de l'article de VSD, s'y trouvent donc entremêlés l'anecdote sociale 
et l'évènement politique capital. 
 
Wang Du passe du bidimensionnel au tridimensionnel en respectant le 
cadrage d'origine ainsi que les distorsions créées par l'objectif 
photographique. Cette transposition d'une image en volume, et plus 
encore l'effet de découpe qui consiste à détourer le sujet du fond initial, 

produit une figure iconique hybride, ayant statut d'image-objet. Seule entorse au cliché, sur le T-shirt 
du coach est lisible we're smoking them out (on va les enfumer, comprendre : on va se les faire ! 
prononcé par Bush quand il lança sa chasse aux terroristes). La violence et la trivialité du propos, 
impliquant une guerre à l'échelle des nations, se trouve ainsi à la fois renforcé et rendu à l'état de 
fiction, par la mise en scène opérée par les photographies de presse, comme s'il allait 
personnellement régler ses comptes, après un bon entraînement, dans un duel singulier, comme au 
bon temps du western.  
Ce projet -convoquant la géopolitique actuelle, évoque le 11 septembre selon un point de vue 
transversal,  joue avec les différentes échelles, comme le font les mass media, pour manipuler le 
plus possible. Cette représentation de Bush en plein entraînement sportif condense les fragilités et 
les brutalités d'une politique et d'une contre-politique hégémonique, nous montre un président 
semblant préparer ses muscles pour le combat, nous livre une caricature pleine d'un humour sadique 
et salvateur. Les couleurs criardes utilisées et la découpe incongrue à mi-cuisse contribuent pour 
une part non négligeable au ridicule ressenti.  
Image, image, image…grande et encore plus grande, petite et encore plus petite. Le plus grand 
possible et le plus petit possible…  Le projet initial comprend sept tailles, du XXL au XXS. Telles des 
poupées russes éparpillées, tous ces "Bush Monsieur Muscle", du géant au miniature, ne forment 
plus qu'un ballet nous invitant à relativiser la comédie médiatique qui calque celle du pouvoir. Ce jeu 
de répétition et de variation d'échelle, singeant les effets de loupe du traitement de l'information, ne 
peut qu'évoquer les voyages de Gulliver, de Lilliput à Brobdingnag.  
Le public fait ainsi l'expérience de son propre corps, tour à tour fragile ou surpuissant selon la taille 
accordée au dirigeant politique. 
Ces figurines ne tendent qu'à retranscrire l'effet psychologique qu'elles produisent sur le spectateur. 
L'ensemble diffuse un halo de grotesque et d'inquiétude. Est-ce bien dans ce monde-là que nous 
évoluons ? "Oui, répond l'artiste, du moins, sur le plan fantasmatique." 
Cet art "coup de poing" -au premier abord digne de figurer à Disneyland- stigmatise les 
manipulations sociales, économiques et politiques ; il interroge les modalités de réception de l'image. 
Il dévoile en décontextualisant. 
 
 

                                                 
20  27 septembre/3 octobre 2001 
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Démarche :  
 
L'artiste chinois réfugié en France s'appuie sur une presse dont il fait aujourd'hui le matériau de son 
art. 
Dans son atelier d'Alfortville (94), il modèle dans l'argile puis la résine des images extraites des 
magazines dont les cadrages photographiques sont systématiquement respectés à la lettre. Cela 
donne des sculptures monumentales, hétéroclites réunies dans des mises en scène spectaculaires 
et fascinantes : en un mot, dérangeantes. 
Dans ses expositions, Wang Du présente une cohue de personnages qui reproduit le vacarme et la 
vulgarité des médias, l'ingestion quotidienne d'informations. En mélangeant des images de natures 
très diverses –de l'évènement historique au fait divers, de l'info trash mise en scène à la photo 
people de paparazzi-, l'artiste met au jour l'interchangeabilité des acteurs de l'actualité dans un 
contexte où l'information est devenue une marchandise. 
Bien plus que dans la caricature dénonciatrice et la dérision, l'art de Wang Du puise sa force dans 
l'espoir qu'il suscite. Ces défilés sculptés d'images d'actu. nous mettent en position de relativiser 
l'empire du papier, l'emprise de la société du spectacle. 
Refaire une réalité sur le cadavre de l'information, engager une reprise en main de la réalité du 
monde : voilà la voie amorcée. 
Les images de presse, aussi mobiles et éphémères soient-elles, doivent bien aller quelque part ; les 
regarder a sans doute quelque influence sur notre vie. Pour Freud, toute image, de presse ou non, 
est archivée dans l'inconscient – qui voit tout et n'oublie rien. Que penser alors de l'impact d'images 
vues par des milliers d'êtres humains sur la planète ? En nous servant les restes de notre régime 
médiatique quotidien, Wang Du crée un espace de partage où nos corps peuvent revivre ensemble 
la manière dont ces images sont digérées – si toutefois, elles le sont jamais. Il nous démontre 
l'ambivalence d'une information plus que jamais indispensable à la bonne marche de la démocratie, 
mais, dans le même temps, agent de construction du consentement et de contrôle de l'opinion par 
des mécanismes de propagande.  
Pour montrer cet au-delà de la morale candide, il faut faire l'expérience des procédés producteurs de 
courts-circuits médiatiques. Il faut entrer dans l'image mensongère afin de pouvoir démontrer la 
vérité du système. Les choix d'information (au sens étymologique : mise en forme), la stratégie 
plastique mise en œuvre amplifient les caractéristiques des produits médiatiques : les sur- et sous 
dimensionnements appliqués aux icônes contemporaines permettent de leur infliger une sorte 
d'infamie drolatique. Ces choix s'opposent ainsi au formatage de l'information.  
Les médias s'emparent d'un visuel dont ils font du symbolique, à satiété, rendant tout fait enregistré 
spectaculaire et banalisant l'essentiel au bénéfice de l'accessoire. L'artiste, devenant lui aussi un 
média, nous renvoie ces images. 
Dans une mise en abyme totalement maîtrisée, il nous précipite ainsi dans un show-business sur le 
business de l'info. 
 
 
 
Biographie :  
Fils d'ouvrier, il a passé six ans à la mine avant de suivre les cours académiques de l'Ecole des 
Beaux-Arts. Il réalisa des affiches de propagande. 
Devenu professeur d'architecture à l'Université de Canton,  il fonde le Salon des artistes du sud de la 
Chine. Plutôt rebelle que dissident, il fait partie du mouvement pour la libération intellectuelle et 
artistique. Arrêté en septembre 1989, pour avoir organisé une performance collective peu inscrite 
dans les "canons" envisageables par le pouvoir, il passe neuf mois en prison pour grands criminels, 
dans des conditions particulièrement difficiles. C'est grâce à une intervention française qu'il 
échappera aux quinze ans de réclusion auxquels il a été condamné. Marié à une française, Wang Du 
arrive dans notre pays en 1990, commence par des caricatures pour touristes tout en apprenant la 
langue et la civilisation occidentale à travers la presse. 
 
 
 
Historique des expositions régionales :  
Très contemporain : Toulouse, Abattoirs, 27 septembre 2003-4 janvier 2004 
 
La "Wang Du" parade : Toulouse, Abattoirs, 24 juin-5 septembre 2004 
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Res politica : Saint-Lizier, Palais des Evêques, 13 mai-24 juin 2005 
 
Bibliographie : 
PIQUE (Pascal) - "Wang Du Parade 3" in Wang Du !Parade=3, p. 2 
- Reprod. en coul. p. 4 
 
LEYDIER (Richard) - "Wang Du - La Criée - 16 janvier-28 février 2004) in Art Press, mars 2004, 
n°299, p. 76-77 
- Cit. p. 76 
FRIMBOIS (Jean-Pierre) - "On va se les faire !" disait Bush. Wang Du "se le fait" in Art Actuel, mars 
2004 
 
HUSER (France) - "Au Palais de Tokyo. Wang Du, provocateur médiatique" in Le Nouvel 
Observateur (supplément du 01 au 07 avril 2004) 
- Reprod. en coul. 
 
SONTAG (Susan) - "Le choc et l'effroyable" in les Inrockuptibles, 16-22 juin 2004, n°446, p. 26-27 
- Reprod. en coul. p. 27 
 
"Wang Du Parade : le poids des images" in Parcours des arts, juillet-août 2004, n° 1, p. 8-10 
- Reprod. en coul. p. 9, cit. p. 10 
 
FAGET (Bernadette) - "Le coup de force de Wang Du" in La Dépêche du Midi, 9 juillet 2004 
- Reprod. en n/b p. 31, cit. p. 31 
 
FAGET (Bernadette) - "L'artiste et les médias" in La Dépêche du Midi, 26 juillet 2004 
 
BEDARIDA (Catherine) - "Les images sans attaches de Wang Du" in Le Monde, 31 juillet 2004 
- Cit. p. 19 
 
SAUSSET (Damien) - "Wang Du, l'homme-média" in Connaissance des Arts, n° 619, septembre 
2004, p. 66-71 
 
BOLLON (Patrice) - "Tous à la Wang Du Parade" in Marianne, 18-24 septembre 2004 
- Reprod. en coul. 
 
COLONNA-CESARI (Annick) - "La planète Wang Du" in l'Express, 27 septembre 2004 
- Reprod. en coul. 
 
"Wang Du. Palais de Tokyo" in Univers des Arts, octobre 2004 
- Cit. 
 
"La méthode Wang Du. Présentation d'un activiste des médias" in Le magazine des Arts, novembre-
décembre 2004 
- Reprod. en coul., cit. 
 
LAVRADOR (Judicaël) - "Wang Du. Les guignols de l'info" in Beaux-Arts Magazine, novembre 2004, 
n° 246, p. 34 

- Cit. p. 34 
 
 
 
Pistes pédagogiques spécifiques :   
 
 
 
Arts visuels, histoire-géographie et lettres  

·  Comparaison avec des portraits officiels (Napoléon Traversant les Alpes, David, 1801 ; 
Portrait de Louis XIV, Hyacinthe Rigaud, 1701 …) 

·  L'image de presse comme déclencheur : Qu'en faire ? Qu'en dire ? 
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Arts plastiques :  
 

·  Interroger la question d'échelle, donc celle du point de vue : mettre en œuvre des dispositifs 
permettant aux élèves de mesurer les effets produits par le monumental ou la 
miniaturisation ; 

·  Prendre conscience de la posture corporelle du regardeur et de ce que cela implique dans la 
réception de l'œuvre considérée ; 

·  Comparer avec la démarche de Pascal CONVERT, s'appuyant lui aussi sur les photos de 
presse :  

 

 
 

 
  

D'après Veillée funèbre au Kosovo, 
de Georges Mérillon. 

D'après Massacre à Bentala,  
de Hocine Zaourar 

D'après La mort de Mohamed Adoura, 
du caméraman Talal Abouramé 

 
 
 
Histoire :  
3e : Quelle différence avec les images de propagande ordinairement présentées dans les manuels 
d'histoire ? En quoi cette image de presse initiale constitue-t-elle une propagande déguisée ? 
 
Terminale : De l'après-guerre à nos jours : les attentats du 11 septembre 2001 
 
 
 
Géographie :  
Les grandes puissances ; l'impérialisme 
 
 
 
Langues :  
Anglais : civilisation, société américaine contemporaine 
 
 
 
Mathématiques :  
Questions relatives aux échelles 
 
 
 
Lettres :  
La semaine de la presse : questionner l'articulation texte/image(s) 
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QUELQUES CITATIONS :  
 
 
 
Antonin Artaud 21:  
"Le visage humain est une force vide, un champ de mort. 
La vieille revendication révolutionnaire d’une forme qui n’a jamais correspondu à son corps, qui 
partait pour être autre chose que le corps. 
C’est ainsi qu’il est absurde de reprocher d’être académique à un peintre qui, à l’heure qu’il est, 
s’obstine encore à reproduire les traits du visage humain tels qu’ils sont ; car tel qu’ils sont, ils n’ont 
pas encore trouvé la forme qu’ils indiquent et désignent ; et font plus que d’esquisser, mais du matin 
au soir, et au milieu de dix mille rêves, pilonnent comme dans le creuset d’une palpitation 
passionnelle jamais lassée. 
Ce qui veut dire que le visage humain n’a pas encore trouvé sa face et que c’est au peintre à la lui 
donner."  
 
 
Walter Benjamin 22:  
" Quand apparaît le premier mode de reproduction vraiment révolutionnaire – la photographie 
(contemporaine elle–même des débuts du socialisme) – l'art sent venir la crise que personne, cent 
ans plus tard, ne peut plus nier, et il y réagit par la doctrine de "l'art pour l'art", qui n'est autre qu'une 
théologie de l'art. C'est d'elle qu'est né ce qu'il faut appeler une théologie négative sous la forme de 
l'idée d'un art "pur" qui refuse non seulement toute fonction sociale, mais encore toute évocation d'un 
sujet concret. (En littérature, Mallarmé fut le premier à occuper cette position) 
Pour étudier l'œuvre d'art à l'époque de sa reproductibilité technique, il faut tenir compte de ces 
contextes. Car ils mettent en lumière le fait qui est ici décisif : pour la première fois dans l'histoire 
universelle,  l'œuvre d'art s'émancipe de l'existence parasitaire qui lui était impartie dans  le cadre du 
rituel. De plus en plus, l'œuvre d'art reproduite devient reproduction d'une œuvre d'art conçue pour 
être reproductible. De la plaque photographique, par exemple, on peut tirer un grand nombre 
d'épreuves ; il serait absurde de demander laquelle est authentique. 
Mais, dès lors que le critère d'authenticité n'est plus applicable à la production artistique, toute la 
fonction de l'art se trouve bouleversée. Au lieu de reposer sur le rituel,  elle se fonde désormais sur 
une autre pratique : la politique." 
 
Nicole Tra Ba Vang :  
" Chaque époque a son corps à la mode. Le corps aussi est éphémère, il finit toujours par 
disparaître... J'ai défini mon travail par un jeu de mots : "être ou ne paraître ?". Tout cela renvoie à la 
vacuité de la vie, non ? "  
 
Orlan :  
" Le rôle du démiurge s'est déplacé : il n'appartient plus à l'artiste mais au scientifique, qui sait créer 
de l'humain. Ce pouvoir lance un grand défi aux artistes. L'avant-garde n'est plus dans l'art. Elle est 
dans la génétique, elle est dans la biologie." 
 
Marisol :  
" Quoi que puisse faire l'artiste, c'est toujours une sorte d'autoportrait." 
 
Van Gogh :  
"Ce qui me passionne le plus, beaucoup, davantage que tout le reste de mon métier, c'est le portrait, 
le portrait moderne. Je le cherche par la couleur [...] Je voudrais faire des portraits qui un siècle plus 
tard aux gens d'alors apparussent comme des apparitions. Donc je ne cherche pas à faire cela par la 
ressemblance photographique mais par nos expressions passionnées, employant comme moyen 
d'expression et d'exaltation du caractère notre science et goût moderne de la couleur." 

                                                 
21  Antonin Artaud, extrait du catalogue de l’exposition "Portraits et dessins par Antonin Artaud", galerie Pierre, 4-20 
juillet 1947 
 
22  Walter Benjamin, "L'œuvre d'art à l'ère de sa reproductibilité technique", in Œuvres III, Gallimard Folio essais, 2000, 
p.269 – 316, dernière version de 1939, traduction de De Gandillac, Rusch et Rochlitz 
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PISTES PEDAGOGIQUES PLUS GENERALES :  
 
 
 
Le professeur pourra, en fonction de sa discipline d'appartenance, confronter les élèves à bien des 
références. Ces derniers pourront ainsi effectuer des rapprochements -ou pointer des écarts- 
significatifs entre leurs productions, les oeuvres présentées dans ce dossier et une multitude d'autres 
représentations choisies selon les finalités visées. 
 
On peut évoquer, de façon non exhaustive, les sources suivantes, citées ou non dans la liste de 
références pour une première culture artistique à l’école primaire 23 :  
 
Portraits du Fayoum   Léonard de Vinci  Dürer   Rembrandt  
Ingres     Goya    Van Gogh  Renoir  
Manet     Matisse    Magritte  Giacometti  
Modigliani    Dali    Bonnard  Picasso  
Dubuffet    Chuck Close   Chaissac  Y. Pei Ming  
Jiri Kolar    Francis Bacon   Boltanski  Wegman  
 
 
 
Portrait : Questionner les évidences 
Le listage de diverses expressions quotidiennes invite à questionner/remettre en cause leur évidence 
première :  

·  Faire le portrait de quelqu'un (Académique, incongru ? Dans quel(s) but(s) ?) 
·  Portrait en pied, en buste, gros plan, très gros plan ? Quel cadrage ? Pour démontrer quoi ? 
·  Portrait de face, de profil, de trois-quarts, de dos ? Quelle est l'incidence de l'angle de vue 

sur la réception de l'oeuvre ? 
·  Portrait d'un peintre par lui-même (autoportrait) : quelles contraintes techniques et 

psychologiques? 
·  Portraits de famille : sous quelle forme ? Quel intérêt ? Quelle histoire ? Fiction ou souvenirs ? 
·  Portrait ressemblant, caricatural, flatteur, inidentifiable : c'est de l'identité qu'il est question ici. 
·  Portrait officiel dans la peinture d'histoire ou dans les photographies d'hommes d'Etat : 

Rôle(s) de ce type d'œuvres ? Propagande ? Témoignage historique ? 
·  Se faire tirer le portrait : Sens propre ou figuré ? 
·  Portrait-robot : Avis de recherche ? Stéréotype ? 
·  Se faire abîmer le portrait, casser la figure : Sens figuré ? Quelle représentation ? 
·  Portrait physique, moral d'une personne : en quoi celui-ci a-t-il un impact sur celui-là ? 

 
 
 
Dire ce qu’on fait, ce qu’on voit, ce qu’on ressent , ce qu’on pense :  
Face à une œuvre, le ressenti personnel doit conduire l'élève à émettre des hypothèses dont la 
justification s'opérera au regard des constituants plastiques de celle-ci : 
 

Atmosphère générale  
Première impression  
Réactions d'attraction et de répulsion  
Intentions de l'artiste      Pourquoi ? Argumenter 
Epoques  
Mouvements artistiques  
Contexte social 

 
 
 
Le rapprochement d'une série de portraits et autoportraits peut conduire à des classifications qui 
pourront porter sur :  

                                                 
23  Pour les Arts visuels, consulter le site : 
http://crpeaixmars.free.fr/programmes/programme%20pdf/doc%20application/listeartsvisuels.pdf  
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·  les supports de l'œuvre (toile, papier, …)  
·  le medium (huile, pastel, mine de plomb, …)  
·  les outils utilisés  
·  les gestes nécessaires à la réalisation  
·  les couleurs présentes/absentes  
·  le cadrage  
·  l'espace, la lumière, les volumes réels ou suggérés  
·  les différences/ressemblances 
·  les particularités 
·  l'espace d'exposition, la mise en scène : cadre, socle… 

 
 
 
Etablir des passerelles avec d'autres domaines arti stiques :  
 
Cinéma 
Littérature 24 
Théâtre 
Chorégraphie 
Musique 
 
 
 
En lien avec les programmes lettres/arts (non exhaustif) :  
 

Primaire :  
 Cycle 1 

·  Le langage au cœur des apprentissages 
Dans l’appropriation active du langage oral se développent des compétences 
décisives pour tous les apprentissages : comprendre la parole de l’autre et se faire 
comprendre, se construire et se protéger, agir dans le monde physique et humain, 
explorer les univers imaginaires… 

·  Arts visuels : Une collection, un musée de classe peuvent être constitués à partir 
d’un projet ou en lien avec les moments exceptionnels de la vie de la classe. Cette 
collection est l’occasion de faire exister concrètement une culture commune à 
l’ensemble du groupe. Ces oeuvres qui sont données à voir et à comprendre 
permettent de faire les liens avec les réalisations des enfants. Elles ménagent 
l’ouverture à la diversité des expressions artistiques, des techniques, des formes, et 
aux cultures du monde. 

 Cycle 2  
·  Vivre ensemble 
Se construire comme sujet et comprendre sa place à travers les apprentissages 
fondamentaux : conquête de la lecture, de l’écriture, et éducation artistique.  
·  Arts visuels 
Approche et connaissance des œuvres artistiques.  
Le dessin et la photographie, comme outils de questionnement, de connaissance et 
d’expression.  

 Cycle 3 
·  Arts visuels 
Rencontre avec les œuvres pour poser les bases d’une culture commune et identifier 
les images dans leur contexte historique.  
Développement de l’expression personnelle et équilibre des formes diverses 
d’intelligence et de sensibilité.  
Pratique diversifiée intégrant analyse et productions d’images, dessins et autres 
formes d’expression plastiques en deux ou trois dimensions. 

                                                 
24  On peut notamment penser aux deux romans suivants :  
Oscar Wilde, Le portrait de Dorian Gray, Le livre de poche, 1972 
Honoré de Balzac, Le chef d'œuvre inconnu, Le livre de poche, 1995 (en ligne sur http://abu.cnam.fr/cgi-bin/go?chef2 ) 
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Interrogation sur l'oeuvre d'art ; acquisition d'un ensemble de techniques ; 
enrichissement du musée de la classe 
·  Littérature 
Lecture des textes de la littérature de jeunesse et proposition d’interprétation.  
Écrire à partir de… : la pratique de l’écriture développe la curiosité et le goût pour la 
littérature. Elle doit essentiellement se présenter sous forme de jeux combinant 
l’invention et les contraintes d’écriture. Dire son texte, c’est expérimenter la cohésion 
et les effets.  

 
Collège :  

 Français  
·  6e, 5e, 4e :  
Écriture et réécriture.  

La relation texte/image.  
Lecture : approche du récit.  
Pratiques d’écriture : récit d’une expérience personnelle, description 
·  3e :  
Approche des genres : l’autobiographie.  

 Arts plastiques 
La question de la ressemblance : rapports et écarts entre référent et représentation 
plastique.  
Le statut de l’image.  
La notion d’intention.  
Étude des composants plastiques.  
Techniques de création.  
Analyse d’œuvres.  

 
Lycée :  

 Arts plastiques 
·  Seconde 
Le statut de l’image.  
Le rapport au réel (la représentation de la figure).  
La notion d’intention.  
·  Terminale 
L’œuvre et le corps. Et plus spécifiquement, dans le cadre des programmes limitatifs :  

Champ de l’activité picturale et de la création d’images fixes et animées : 
Théâtralisation et hybridation du corps et de son image, sources et 
perspectives dans l’art vidéo et numérique 

 Français 
·  Seconde 
Étude d’un mouvement littéraire et culturel : le romantisme.  
Écriture d’invention  
·  Première 
Étude d’un mouvement littéraire et culturel : la Renaissance.  
Le biographique.  
·  CAP 
Lire/écrire un récit à la première personne (récit de vie, autobiographie, journal 
intime).  

 
" La constitution d'une première culture artistique dans le domaine des Arts visuels s'opère au travers des rapprochements 
entre les productions des élèves et les œuvres d'art introduites sous différentes formes. Ces rencontres s'appuient sur le 
plaisir de la découverte de l'enfant, visent à nourrir sa curiosité et son regard, à développer son intérêt. Les œuvres et les 
artistes proposés viennent en appui d'une expérience créative concrètement vécue. Les repères culturels permettent 
d'aborder l'œuvre dans son contexte, apportent des connaissances sur l'œuvre, l'artiste et sa démarche.  
Les moments d'échanges donnent l'occasion d'évoquer les procédés utilisés, de constater les effets produits, d'exprimer les 
sensations éprouvées. Ils permettent à l'enfant d'exercer sa faculté d'observer, d'enrichir son vocabulaire, de préciser sa 
démarche et d'écouter d'autres manières de faire et de voir." 25 

                                                 
25  Cf.  "Programmes d'enseignement de l'école primaire"  (arrêté du 25 jan. 2002), in Bulletin officiel, hors série n° 1, 
14 fév. 2002, repris in Bulletin officiel, hors série n° 5, 12 avril 2007 
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Ces propos, issus des textes officiels concernant le cycle 1 du Primaire, restent totalement valides 
pour des classes du Secondaire. 
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L'EXPOSITION à SAVERDUN 26 :  
 
Quelle réception globale reçoit ce regroupement d'œ uvres si diversifiées ? Quelles 
incidences la mise en espace dans la salle engage-t -elle?  
Quelles autres pistes peuvent découler de ces nouve lles questions ? 
 
Organiser une exposition, c'est faire se rencontrer des productions qui prennent des formes parfois 
très variées. Ces rapprochements, ces voisinages, même si un titre thématique les explicite (ici : 
"Portraits"), ne peuvent prendre sens que dans la mesure où l'accrochage, la disposition dans la 
salle et le mode de présentation entrent en résonance ou en tension. 
 
Ils ouvrent sur des interrogations concernant :  

 "l'œuvre et le lieu" (espace réel troublé ou modifié par la présence d'oeuvres –ici, 
l'espace même de l'établissement scolaire) 

 
 "l'œuvre et le corps" : la relation que le corps humain entretient avec l'espace et le temps, 

deux données dont il est une des premières mesures sensibles.  
·  la relation à l'espace renvoie notamment à toutes les questions concernant le 

rapport de l'échelle humaine à un environnement donné ; 
·  le fait que le corps du spectateur est engagé dans un processus de sensation, 

d'émotion, de perception et d'appropriation 
 

 la présentation :  
·  le support, la nature, les matériaux et le format des œuvres ;  
·  la tradition du cadre et du socle, ses ruptures et renouvellements contemporains 

 
Par exemple :  
En quoi le fait que les œuvres de Wang Du, placées sous vitrine en haut d'un socle 
parallélépipédique blanc, ne permet-il pas de ressentir la même chose que si elles étaient 
directement posées au sol ? 
En quoi cette même vitrine s'interposant entre le spectateur et la vidéo de Tracey Emin peut-elle 
ajouter du sens aux deux oeuvres ? 
 
Les photographies de Didier Bay, au lieu de se présenter sous forme de "grille" ont été déployées en 
trois séries de cinq photographies placées côte à côte… La lecture s'en trouve-t-elle facilitée, 
empêchée, différente ? 
 
Et ces Marilyn, dont la présence par paire ponctue la salle, ne renvoient-elles pas, de par la 
dispersion opérée, à la pratique de l'affichage dans l'espace urbain? 
 
Bébé René, certes installé sur l'estrade de la salle, ne semble-t-il pas encore plus "perdu" dans son 
coin ? Ne parait-il pas un peu en retrait, inaccessible ? 
 
Quant à la diversité des encadrements dont se parent les œuvres bidimensionnelles, ils méritent 
aussi qu'on y accorde un peu d'attention… 
 
Dimension des œuvres, hauteur d'accrochage ou choix de présentation : autant d'éléments qui 
impliquent un rapport au corps du spectateur dont il paraît important que celui-ci mesure l'impact ... 
 

 
                                                 
26  Photographies prises lors de la formation sur site le 8 octobre 2007 
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DOCUMENTATION PEDAGOGIQUE 27 : 
 
 
 
L'écriture de soi, TDC N° 884, 15 novembre 2004 
 
L'autoportrait, TDC N° 853, 1er avril 2003 
 
L'autoportrait, Actualités des Arts plastiques  n°96, CNDP 
 
À propos de portraits  
Conçu pour faciliter l'appréhension de la matière et du geste créatif et favoriser l'imaginaire des enfants, chacun des cinq films 
de cette vidéocassette présente une œuvre, consacrée à un portrait, sur laquelle il s'attarde pour en montrer l'ensemble et les 
détails (Le Titien, Rubens, Pisanello, …).  
Paris : CNDP, 1997 
 
Arts visuels & portraits  
Le portrait est incontournable à l'école, à l'âge où l'enfant se construit. Afin de témoigner de la richesse de cette thématique, 
cet ouvrage nous invite à associer diverses représentations d'artistes à un ensemble de 35 ateliers réalisés par des 
enseignants avec des élèves d'écoles primaires.  
Poitiers : CRDP Poitou-Charentes, 2005 
 
La déformation du portrait  
Comment faire découvrir aux élèves la plupart des ressorts de la déformation d'une image, jusqu'aux mystères de 
l'anamorphose : l'intervention plastique sur le support, l'application de la théorie des couleurs, l'exploitation des différents outils 
informatiques de manipulation de l'image, …  
Paris : Éd. Hachette, 2002 
 
Le portrait  
Puisque tous les siècles ont abordé la technique du portrait peint, cet ouvrage se propose de retracer son histoire et son 
évolution de manière chronologique. On découvrira ainsi un dialogue qui s'établit peu à peu entre la toile et le spectateur, 
entre nos yeux et les yeux de ceux qui ont été confiés à l'éternité.  
Paris : Éd. Gallimard, 2001  
 
Portrait-photo avec les 4-5 ans  
Cet ouvrage est un support pédagogique pour développer les compétences des enfants dans différents domaines de la 
lecture — celle du prénom et des images —, des arts plastiques, de l'architecture du visage : y sont inclues 14 propositions 
d'activités réalisées à partir des photos d'identité des enfants.  
Paris : Éd. Nathan, 1995  
 
Portraits à créer  
Cet ouvrage se compose d'une grande pochette avec à l'intérieur dix grands portraits, sans yeux ni bouche, juste une couleur 
de visage. Il suffit de découper les différents éléments et de créer des personnages à l'infini. Des portraits à foison, des choix 
à profusion et surtout un bel apprentissage de la différence.  
Paris : Éd. du Seuil, 2004. 
 
 
 

                                                 
27  Pour une bonne part, aussi mentionnées sur le site :  
http://www.crdp-strasbourg.fr/cddp68/experience/portraits/documentation.htm   
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