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Introduction  

 

Cette étude se concentre sur les relations qu’entretiennent les jeunes 

générations avec les images. Cette question me semble importante au regard de 

l’évolution des formes que prennent les images dans notre société et leur impact sur 

nos élèves. J’ai moins d’une dizaine d’années d’écart avec mes élèves les plus âgés, 

ce qui me permet de m’inclure dans ce que j’appelle les jeunes générations. J’ai 

grandi dans une société très peu différente de la leur et je partage les mêmes 

références culturelles populaires que la plupart de mes élèves, parfois à leur grande 

surprise d’ailleurs. Je suis moi-même producteur d’images, étant donné mon 

parcours scolaire personnel, très tôt orienté vers les arts plastiques, je me pense 

donc être à même de  proposer une étude sur l’impact des images sur les jeunes 

individus. 

Je suis stagiaire au collège Clovis Hugues de Cavaillon. La population y est très 

hétérogène, certains élèves proviennent de milieux aisés, d’autres de foyers plus 

modestes. Cette distinction se remarque en classe, mais surtout lors des réunions 

qui réunissent les parents et les professeurs car certains parents reflètent 

sensiblement le milieu social dont ils proviennent. Au niveau matériel, la classe dans 

laquelle j’enseigne est pourvue d’une armoire pour ranger le matériel, d’un lavabo, et 

d’une trentaine de tables. J’ai un ordinateur équipé d’Internet mais d’aucun logiciel 

de retouche numérique. Ma collègue et moi-même nous partageons une réserve qui 

est une petite salle au fond de la classe où nous pouvons entreposer les productions 

de nos élèves. Nous bénéficions de panneaux d’exposition qui nous permettent de 

présenter sur plusieurs semaines les productions des élèves qui nous semblent les 

plus intéressantes. Les références que je présente sont imprimées et distribuées à 

chaque élève, puis présentées sur un tableau blanc grâce à un vidéo projecteur.  

Au contact des élèves j’ai commencé à questionner innocemment et de manière 

détournée le rapport qu’ils entretenaient avec les images tout d’abord par rapport aux 

références artistiques que je présente à chaque conclusion de sujet, puis au travers 

de discussions que j’entretiens avec certains. J’ai été étonné de leur surprise 

lorsqu’ils ont été confrontés à une image de la série Dystopia de Aziz et Cucher ou 

du dégoût qu’ils ont manifesté pour Le déjeuner en fourrure de Meret Oppenheim 

rien qu’à l’idée de poser leur bouche sur cette tasse recouverte de fourrure. Les 
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élèves prennent les images au premier degré comme si elles représentaient 

directement le réel ou bien qu’elles étaient dénuées de préoccupations sémantiques 

ou esthétiques. C’est à partir de ce constat qu’il m’a semblé important de me 

préoccuper de cet aspect particulier de notre enseignement, d’autant plus que le 

majorité des images fixes auxquels ils sont confrontés tissent a priori un lien étroit 

avec le réel (photographies réalisées avec leur portable et médiatisées sur les 

réseaux sociaux, photographies d’artistes musicaux, de mode ou de journaux, 

panneaux publicitaires qui présentent un produit). Ils n’ont pas l’habitude d’être 

confrontés à des images fixes teintées d’une dimension fictionnelle plus sensibles 

que les autres. Ils sont par contre de grands consommateurs d’images animées 

issues majoritairement d’Internet (YouTube), du jeu vidéo, du cinéma et de la 

télévision. Leur prise en compte régulière de ces spectacles leur a au moins permis 

de comprendre dans quelle mesure la plupart de ces images sont fictionnelles. Du 

fait de leur jeune âge ils ont assez peu de repères culturels spécifiques sur ce sujet 

et sont plutôt consommateurs d’images populaires et communes (clips musicaux et 

jeux vidéos à la mode, stars éphémères de télé-réalité sorties cinéma du mois, etc.). 

Lorsque je parle de consommation, le terme est consciemment choisi car de nos 

jours, même si les images fixent les choses, nous en produisons tellement qu’elles 

sont très vites remplacées par de nouvelles puis elles sont oubliées. Elles peinent à 

fixer quoi que ce soit de durable dans nos esprits, ce qui créé un effet de 

consommation. Ces images populaires ne durent généralement qu’un temps, à la 

différences des images artistiques car celles-ci bénéficient d’un caractère éternel 

accordé par leur statut d’œuvre d’art, selon Hannah Arendt. Les images artistiques 

sont en effet conservées dans la mémoire de l’humanité et l’on tente de les préserver 

autant que l’on peut dans leurs qualités physiques et intellectuelles. Ce n’est 

visiblement pas le même cas pour les images informatives, que l’on remarque le 

temps d’un instant alors que nous sommes déjà dans l’attente de celles qui 

apparaîtront bientôt.  

Nous ne pouvons cependant pas recevoir chaque image produite par la société 

comme étant porteuse d’un certain potentiel pédagogique, et ce au sein de n’importe 

quel média. Qu’il s’agisse de la publicité, du cinéma ou du jeu vidéo par exemple, 

aucun média producteur d’images n’est à l’abri de diffuser des images aux valeurs 

abjectes. La quantité d’images produites chaque jour est telle qu’il est impossible de 

contrôler la qualité de chaque image, ce qui implique un effort légitime de censure. 
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Nous nous interrogerons sur la pluralité des images que nous pouvons utiliser dans 

une situation de cours. C’est pourquoi nous nous poserons la question suivante, qui 

guidera notre réflexion et notre argumentation : Dans quelle mesure est-il possible et 

nécessaire de développer chez les élèves, dans le cadre de l'enseignement des arts 

plastiques,  une relation critique et consciente avec les images qui leur sont données 

à voir ? Il est en effet nécessaire de les initier à la question du simulacre et de la 

vraisemblance, afin de leur montrer que les images ne sont pas le monde mais 

qu’elles nous parlent du monde. Afin de répondre à cette question, je me propose de 

déterminer quelques hypothèses qui guideront la structure de cette réflexion. Dans 

un premier temps, je réfléchirais au cadre théorique et à ma manière de faire cours 

afin de préparer au mieux mon enseignement, en relation avec le programme officiel 

de l’enseignement des arts plastiques. Il serait ensuite important que les élèves 

apprennent à analyser les images en classe, ce qui leur offrirait l’occasion d’y porter 

un regard critique et conscient. A la suite de cette réflexion, le fait d’introduire dans le 

cours d’arts plastiques des images provenant de différents horizons qui ne tisseraient 

pas nécessairement de lien avec les images artistiques, permettrait aux élèves d’être 

déjà familiarisés avec ce types d’images et d’en connaître déjà les codes. Il serait 

alors possible de susciter la réflexion de élèves par rapport à des images auxquelles 

ils sont confrontés tous les jours car l’intérêt de l’éducation aux images n’est pas 

limité au cadre scolaire mais suit l’individu toute sa vie au quotidien. Enfin une phase  

de production ou de détournement d’image par les élèves leur permettrait pour une 

fois de maîtriser le sens de ces images de leur création et d’entrer en dialogue 

critique avec les images qui nous environnent. Ils comprendraient peut-être mieux 

l’intention des producteurs d’images ainsi que les étapes nécessaires à la création 

des images. 

 

 

 

1. Cadre théorique 

 

1.1. Prise en compte du parcours scolaire de l’élève et des attentes du 

programme officiel 
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L’intérêt pour les élèves serait donc d’apprendre comment décrypter les images en 

réussissant à distinguer leur part de réalité et leur part de fiction de manière à ce 

qu’ils développent leur sens critique et une attitude plus consciente de ce qui les 

entoure. C’est précisément à leur jeune âge que leur identité, leur physique et leur 

rapport au monde se forment il nous semble donc judicieux d’étudier cela avec nos 

élèves et dans le cadre du cours d’arts plastiques. Cette discipline a beaucoup 

évolué au cours du temps, nous sommes passé d’un cours de « dessin » à ce que 

l’on appelle maintenant le cours d’arts plastiques. Nous encourageons aujourd’hui 

les élèves à réfléchir en proposant des situations problèmes qu’il faut dépasser pour 

proposer une réponse pertinente. Nos méthodes sont moins dirigistes qu’à une 

certaine époque, nous laissons les élèves dans une certaine autonomie, à réfléchir et 

à se remettre en question afin de surmonter le problème que nous proposons. Nous 

attachons donc moins d’importance au talent de l’élève, à proprement parler, mais 

plus à son investissement et à l’idée qui guide sa démarche. Ce changement de 

paradigme est lié à l’évolution de l’art au cours du vingtième siècle qui a vu naître 

des mouvements artistiques plus conceptuels et minimalistes que dans le passé. 

Ces nouvelles méthodes d’enseignement privilégient donc une pure réflexion de 

l’élève qui est le moteur de son apprentissage. Ma première hypothèse serait de me 

plonger dans les attentes de l’Education Nationale pour mieux cerner ce que l’on me 

demande en tant que professeur d’arts plastiques. 

Ce qui est à noter dans l’enseignement des arts plastiques au collège, c’est qu’il se 

situe entre deux grandes périodes de la vie de l’élève : l’école primaire et le lycée. 

Dès la primaire, les enfants sont censés avoir déjà exploré plusieurs médiums 

artistiques afin de « Représenter le monde environnant ou de donner forme à son 

imaginaire en explorant la diversité des domaines » comme nous l’indique le 

programme officiel de l’enseignement des arts plastiques du cycle 2. Ils se sont 

confrontés à l’aspect visuel du monde et aux différentes techniques de 

représentation ce qui est en quelque sorte une première étape de la prise en compte 

des images pour l’enfant dans le cadre scolaire. Le fait de « donner forme à son 

imaginaire » se retrouve d’ailleurs dans les compétences évaluées dans le cycle 3 et 

donc chez les élèves de 6ème et il semble déjà exprimer la volonté d’accorder aux 

élèves une part de créativité qui dépasse la simple représentation du réel. Les élèves 

sont donc encouragés à se saisir des médiums artistiques afin d’agencer à leur 

manière les éléments visibles qu’ils nous donnent à voir puisque les programmes 
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nous invitent à de nombreuses reprises à nous soucier des images au sein du cours 

d’arts plastiques. Ils sont donc ici producteurs d’images qui n’existent pas et qu’ils 

inventent eux-mêmes afin de nous montrer le regard qu’ils ont sur le monde mais ils 

peuvent aussi utiliser des images pour leurs productions. Cette opportunité laissée 

aux élèves d’affirmer leur créativité et leur subjectivité accorde un potentiel 

d’innovation et d’originalité bien supérieur à celui d’un modèle qui privilégierait 

uniquement un exercice de représentation dont l’ambition est de montrer le réel de la 

manière la plus réaliste possible. De plus il est aisé de deviner qu’à cet âge la 

majorité des enfants sont encore assez maladroits avec la figuration. Les enfants 

sont donc invités à innover dans leur production d’images dès le plus jeune âge et à 

varier les différents médiums artistiques mis à leur disposition.  

Le cycle 2 représente aussi l’occasion pour eux de découvrir et de savoir repérer 

« les éléments du langage plastique dans une production ». Cela leur permet de 

nommer ce qu’ils ont réalisé plastiquement au préalable afin d’accorder par le 

langage une légitimité à ce qu’ils ont créé. Cette reconnaissance du vocabulaire 

plastique passe par un vocabulaire linguistique, ce qui fait apparaître deux velléités 

importantes dans le programme officiel. D’une part, cela suppose une introduction à 

l’analyse d’œuvre où les élèves tenteront de trouver du sens à une production 

artistique et d’autre part cette analyse pourra déboucher sur des termes propres au 

langage des arts plastiques. Cela offre la possibilité aux élèves de s’ouvrir à une part 

des productions culturelles de leur société, à savoir repérer quelques éléments 

d’analyse et à pouvoir les nommer. C’est durant cette période que des termes 

basiques mais néanmoins nécessaires doivent devenir clairs pour l’élève, comme : 

trait, ligne, forme, ou bien les différentes couleurs. C’est à partir de ces notions que 

nous, professeurs de collège, pourrons développer toute une arborescence qui 

approfondira et affinera au fur et à mesure la connaissance et le savoir-faire de 

l’élève. Si en amont ce travail du professeur des écoles a été réalisé correctement, 

nous pouvons nous en saisir et poursuivre cet enseignement si particulier de manière 

spécialisée. 

Au regard du nouveau programme des arts plastiques, nous remarquons que 

certaines compétences qui doivent être sollicitées aux cycles 3 et 4 sont en relation 

avec la conception et la fabrication d’images et avec leur analyse. En voici quelques 

unes du cycle 3 : « Représenter le monde environnant ou donner forme à son 

imaginaire en explorant divers  domaines (dessin, collage, modelage, sculpture, 
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photographie, vidéo…) », « Décrire et interroger à l’aide d’un vocabulaire spécifique 

ses  productions plastiques, celles de ses pairs et des œuvres d’art  étudiées en 

classe » et certaines du cycle 4 : « Recourir à des outils  numériques de captation 

et de réalisation à des fins de création  artistique », « Exploiter des  informations et 

de la documentation, notamment iconique, pour servir un projet de création », 

« Porter un regard curieux et avisé sur son  environnement  artistique et culturel, 

proche et lointain,  notamment sur la  diversité des images fixes et animées,  

analogiques et  numériques ».  

Cette étape nous a permis d’imaginer à quelles attentes les élèves ont du faire face 

avant d’entrer au collège et de comprendre quel était leur potentiel. Il est aussi 

important de repérer quelles sont les attentes des professeurs de lycées pour les 

élèves de seconde, afin d’être en accord avec ce qu’ils proposeront et de vérifier si 

l’élève suivra une progression sensible au fil de ses années d’enseignement 

artistique. La question des images est aussi cruciale au lycée et plusieurs pistes 

d’orientation s’offrent aux élèves des classes de troisièmes. En effet grâce à un 

système de cours facultatifs mis en place dans le cadre de la classe de seconde 

d’exploration, les élèves peuvent selon leur choix bénéficier de l’enseignement de six 

domaines artistiques différents, parmi lesquels les arts plastiques, l’histoire de l’art, 

les arts visuels et le cinéma. Ces quatre disciplines se doivent d’être préparées au 

préalable grâce à l’enseignement que les élèves reçoivent au collège afin que les 

notions étudiées au lycée leur soient familières ou du moins qu’ils aient les bases 

nécessaires pour être suffisamment à l’aise en début d’année car le rapport à l’image 

de ces disciplines est évident. 

Les programmes d’arts plastiques accordent donc un part non négligeable de notre 

enseignement à la question de l’image au sein la société et de la pratique de l’élève. 

Nous remarquons des préoccupations similaires dans le cadre de l’Education aux 

Médias et à l’Information qui vise à développer chez les élèves une attitude 

citoyenne envers l’utilisation et la compréhension des médias actuels à leur 

disposition. Il s’agit de permettre aux enseignants de solliciter une réflexion critique 

chez les élèves afin de les sensibiliser à remettre en question les informations 

auxquelles ils sont confrontés. Cet enseignement est transversal  mais nous pouvons 

étudier plus précisément le programme de Français qui concentre une partie de ses 

leçons dans l’analyse de l’image, comme nous pouvons lire dans le Bulletin officiel 

du 24 décembre 2015 : « Les images fixes ou mobiles constituent une ressource 
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précieuse au cycle 4 : elles proposent aux yeux des élèves des figurations du 

monde et facilitent ainsi leur perception des textes littéraires ; elles sont également 

l’occasion de les confronter à des procédés sémantiques proches de ceux utilisés 

pour les textes et de développer des méthodes d’analyse spécifiques pour chacun 

d’entre eux ; elles leur donnent accès à une culture complémentaire qui dialogue 

avec la culture littéraire et l’enrichit » . L’implication de l’Education Nationale par 

rapport à cette lecture consciente et critique des images par les élèves se met en 

place à travers une certaine pluridisciplinarité qui justifie notre engagement vis-à-vis 

de cette démarche. Il s’agit de réelles instructions officielles dont nous avons en 

charge de les mener à bien en tant qu’enseignants.  

 

1.2. Un cours établi sur les bases d’une interaction entre les élèves et le 

professeur 

Etant donné que mon étude se concentre sur l’utilisation d’images à des fins 

didactiques et pédagogiques auprès du jeune public, je compte investiguer 

directement en cours puisque ma classe constitue un terrain d’observation privilégié. 

J’ai des échanges avec mes élèves sur des types d’images particuliers, en observant 

et en analysant leur réaction et leurs propos. Les interactions et les instants 

intéressants du cours sont notés et conservés dans un carnet, car je prends souvent 

des notes durant le cours, qui pourront me servir pour la suite de ma carrière de 

professeur. Ces notes sont interprétées et réfléchies par la suite, car je les relis 

généralement le soir, ce qui me permet de me remettre en question et d’éviter de 

faire plusieurs fois de suite les mêmes erreurs. Il serait par exemple judicieux que 

ces instants de dialogues entre eux et moi se produisent lors de la présentation des 

références artistiques, en relation avec le dernier sujet proposé. En variant les 

références proposées (images artistiques seules ou en relation avec des images 

informatives, extraits de films, de jeux vidéo ou  de clips musicaux) je les expose à 

une pluralité de types d’images différentes, ce qui me permettrait à la fois d’observer 

le rapport qu’ils entretiennent avec chaque type d’image, ainsi que le potentiel 

éducatif qu’elles contiennent. Ces instants de présentation de références sont 

justement l’occasion de discuter ensemble dans une position d’égal à égal, où nous 

réfléchissons tous à l’intérêt de chaque type d’image, quelles en sont les notions en 

jeu, et dans quelle mesure elles peuvent être porteuses de sens. Cette étude se 

réalise donc sous la forme d’une interaction entre les élèves et moi-même grâce à 
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des discussions qui compléteront mon enseignement pendant le cours d’arts 

plastiques. Cette notion d’interaction et de proximité entre le professeur et l’élève (en 

respectant toujours néanmoins cette relation) me semble nécessaire à l’avancement 

de mon étude et même de mon cours. En effet, la cognition et l'interaction sont 

indissociables l'une de l'autre car l’on apprend généralement par les autres, selon la 

théorie de Lev Vygotski développée dans Pensée et langage (1934), directement ou 

indirectement, mais aussi pour les autres, afin de vivre correctement au sein d'une 

société. L'apprentissage suppose un investissement personnel de l'apprenant sur le 

plan cognitif mais aussi affectif et social, car le professeur ne s'efface jamais 

totalement devant ses élèves, c’est le principe du socioconstructivisme. Sa 

personnalité peut devenir un atout dès lors qu'il l'utilise à bon escient. Le rapport des 

élèves au savoir est déterminé par le rapport que le professeur entretient lui-même 

avec le savoir. Nous sommes tous tributaires de nos connaissances par rapport à 

l'enseignement que nous en avons reçu et l'appétence que nous aurons pour une 

discipline est souvent déterminée par l'enseignant, ce qui montre la part d'émotionnel 

accordée à l'enseignement. Ce qui assure aussi la prédominance du langage et de la 

discussion au sein de l'enseignement c'est que toute connaissance se situe dans un 

espace inter psychique, puis intra psychique. La connaissance se transmet entre les 

individus grâce au langage et à l'attention que les deux termes de la discussion se 

portent mutuellement, puis elle est prise en compte et enrichie dans un second 

temps par les apprenants. Au sein d'une interaction verbale entre deux personnes, 

celles-ci peuvent toutes les deux devenir apprenantes même dans une relation de 

professeur à élève. Ce que l'élève va apprendre sera différent du savoir que le 

professeur va prendre en compte, mais ils en ressortiront chacun plus savants. C'est 

d'ailleurs dans cette dynamique d'enseignement mutuel que notre stage de jeune 

professeur prend tout son sens puisque si nous éduquons les élèves en leur 

transmettant du savoir, ceux-ci nous offrent les moyens de nous donner plus 

d'aisance au sein d'un groupe, de développer notre autorité et nos méthodes de 

travail. De la même manière qu'un élève évolue, le professeur va aussi évoluer, au fil 

des classes dont il aura la charge, en apprenant à s'adapter à toutes sortes de 

situations. Au sein d'une interaction entre plusieurs individus, le savoir n'est donc pas 

transmis dans un sens unique, mais il sera échangé entre ces personnes. Il s'agit du 

phénomène de co-construction qui s'illustre par le fait que les élèves ont le même 

statut et que les arguments qui défendent une idée sont complémentaires ou bien 
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vont participer au « conflit sociocognitif » si jamais ils défendent une autre idée.. Le 

principe du conflit sociocognitif, théorisé par Lev Vygotski est que l’on apprend en 

remettant en cause des représentations antérieures. Cela permet de stimuler un 

esprit de groupe en réfléchissant ensemble sur un sujet posé. Ces considérations me 

semblaient importantes à éclaircir, car elles me permettent de construire mes cours 

en réfléchissant à un maximum de détails afin que mon enseignement soit porteur de 

sens. Je peux désormais concentrer ma réflexion sur un thème assez général qui est 

celui de l’impact des images sur notre société. Il est nécessaire d’étudier ce sujet au 

sein de cette étude car les élèves sont quotidiennement bien plus confrontés aux 

images produites par notre société, qu’aux images artistiques ou porteuses de 

valeurs éducatives. Ils n’ont alors que rarement d’occasion de réfléchir sur les 

images et de les remettre en question puisqu’elles ne sont qu’après tout, des 

illusions qui méritent d’être déchiffrées. Si le programme insiste autant sur 

l’importance de donner les moyens aux élèves de remettre en question les images, 

c’est justement parce qu’elles ne sont pas toujours évidentes à comprendre, mais 

surtout qu’elles ne sont que des simulacres. C’est d’ailleurs grâce à cette réflexion 

que je vais tenter de trouver des moyens pour que les élèves prennent conscience 

que les images ne sont que la représentation plus ou moins réaliste des choses. 

1.3. Cadre conceptuel  

De nombreux penseurs partagent les mêmes préoccupations au sujet de l’impact 

des images sur nous et sur notre société, qu’il nous faut étudier afin de guider cette 

étude. Nous devons apprendre aux élèves à remettre en question l’illusion des 

images, ou au moins leur apprendre à les déchiffrer pour qu’ils les comprennent 

mieux et qu’ils les remettent en question. Comme l’écrit Jean-Claude Farault, en 

introduction du cahier pédagogique n°450 Images : 

 

« Les jeunes n’ont jamais été aussi friands de s’assujettir à l’autorité des médias 

et des marques publicitaires. Comme tous ces médias sont extrêmement 

puissants et asservissants, l’école doit aider les élèves à s’en libérer et ce dès 

le plus jeune âge. Etre un consommateur certes, mais un consommateur 

citoyen, c’est-à-dire un individu capable d’être critique. Or pour pouvoir être 

critique face à un média publicitaire, il faut être capable de prendre du recul, de 
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peser le pour et le contre, autrement dit il ne s’agit pas seulement de lire le 

message mais de comprendre tout ce qui est dit » 

 

Il porte une réflexion sur le pouvoir des images et sur l’impact qu’elles ont sur les 

jeunes générations. Les images exercent une fascination chez le jeune publique, et 

cette citation introduit une réflexion sur l’apprentissage par les affiches, notamment 

dans la dialectique entre l’image et le texte qui est propre à ce média et qui permet 

de transmettre un message. Le fait de s’intéresser à certaines images de types 

différents est porteur de sens car dans le cas particulier des affiches, il est possible 

d’analyser l’image avec les élèves, à la lumière du sens induit par le slogan qui 

l’accompagne. En plus de présenter un intérêt grammatical par rapport à 

l’apprentissage de la langue française, chaque slogan est tourné d’une certaine 

manière dans un style qui le caractérise. La combinaison de l’image et du slogan est 

donc porteuse de sens pour le message qui est exprimée par l’affiche. Il s’agirait 

donc ici de nous approprier cette fascination du jeune publique pour les images et de 

nous en servir dans un but éducatif, notamment dans le cours d’arts plastiques où 

les images et les textes sont importants, ne serait-ce que dans la relation qu’une 

œuvre entretient avec son titre. Certains artistes jouent de cette relation, comme 

René Magritte avec la Trahison des images où la représentation d’une pipe est 

légendée de la célèbre phrase : « Ceci n’est pas une pipe ». Cette situation 

paradoxale souligne la préoccupation de l’artiste de montrer que l’image n’est qu’une 

représentation, une illusion et non la chose en soi. 

Au sujet de cette question, j’aimerai citer Alain, qui a écrit dans Eléments de 

philosophie un propos sur l’illusion que les images nous proposent : « La 

connaissance par les sens est l’occasion d’erreurs sur la distance, sur la grandeur, 

sur la forme des objets. (…) Les illusions diffèrent des erreurs en ce sens que le 

jugement y est implicite, au point que c’est l’apparence même des choses qui nous 

semble changée. » Il prend par la suite l’exemple d’un paysage habilement peint, 

donc une image, pour illustrer son propos en concluant que l’aspect vraisemblable 

de cette image la rend si crédible que nous ressentons la profondeur de ce paysage. 

Il distingue l’illusion de l’erreur en soulignant le fait que l’illusion prend avant tout son 

origine dans notre difficulté à interpréter la surface visible du monde et dans les 

erreurs qui résultent de cette confusion. L’illusion est donc par définition de l’ordre de 

l’image et du visible. Cet exemple semble répondre à la célèbre citation 
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d’Alberti écrite dans le De pictura  lorsque celui-ci écrit que le tableau est une fenêtre 

ouverte sur le monde. Même si la distinction entre le monde et l’image est sensible 

cette présentation des choses nous montre la proximité uniquement visuelle que le 

monde entretient avec son image et la confusion sensorielle qui peut en résulter. Le 

parallèle qu’Alberti instaure entre le tableau et une fenêtre est aussi intéressant 

puisque l’aspect nécessairement bidimensionnel commun à ces deux objets est 

aussi affirmé. L’image n’est donc pas le monde, mais seulement sa représentation 

avec tous les écarts au réel que cela suppose et il est important que les élèves en 

prennent conscience. La photographie propose pourtant une image a priori réaliste et 

objective mais l’histoire de l’art nous a déjà démontré que même à ses débuts, il était 

facile de la modifier ou de donner l’image de choses qui n’existaient pas réellement. 

 

Il est nécessaire d’étudier le médium photographique plus en détail car il est 

aujourd’hui le principal support d’images fixes en adoptant un aspect vraisemblable 

jusqu’à présent rarement égalé. La photographie n’est plus seulement l’affaire des 

artistes et des scientifiques, elle est devenu l’objet des réseaux sociaux, que chacun 

créé et partage avec une rapidité et une facilité à toute épreuve. Elle s’est 

dématérialisée ce qui pose la question de son existence. Un objet virtuel, donc 

potentiellement réel, existe-il ? Lorsque Jean Baudrillard écrit "Derrière la plupart des 

images, quelque chose disparaît" nous serions tentés de songer que l’image 

conserve quelque chose et qu’elle aurait même tendance à le remplacer. La 

photographie était avant présentée sur du papier pour être correctement visible. 

Cette citation semble répondre au « ça a été » de Roland Barthes qui met ainsi en 

évidence le caractère éphémère de ce qui est immortalisé grâce à la photographie. A 

ses débuts, ses aspects réaliste et objectif lui ont conféré le statut de preuve car la 

retouche ne s’était pas encore développée et la mise en scène se faisait 

essentiellement dans le cadre d’une photographie à prétention artistique, comme par 

exemple l’Autoportrait en noyé, réalisé par Hippolyte Bayard en 1840. « L’image 

nue », telle que l’a nommé Jacques Rancière dans Le destin des images est 

justement une image qui n’a pas de prétention artistique mais qui représente le réel 

sans fard, dans un souci testimonial par exemple. La photographie produit, à son 

origine principalement ce type d’images qui est resté dans les esprits, avant de 

proposer des images « ostensives » et « métamorphiques », chargée de sens et 

porteuses d’autres expériences. Les artistes photographes en ont profité pour 
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s’essayer à la mise en scène et plus tard à la retouche photographique. Ces 

photographies, empreintes d’une subjectivité plus sensible que les autres ont pour 

but de procurer une expérience particulière au spectateur, éloignée du matérialisme 

que nous connaissons aux images informatives. Cette appellation désigne les 

images n’appartenant pas au champ des arts plastiques et nous pouvons affirmer 

qu’elles occupent une place considérable au sein de notre société occidentale et 

consommatrice. En effet nous consommons aussi des images de tous types, dans 

un rapport d’immédiateté. Nous remarquons que chaque image produit une 

expérience chez le spectateur, ce qui nous renvoie à cette phrase tirée de 

l’Encyclopédia Universalis « L’image s’impose à nos yeux comme l’espace d’une 

efficacité ». Dans la mesure où l’image produit un effet d’immédiateté chez le 

spectateur, cela induit des conséquences. Cet « espace d’une efficacité » existe 

donc car l’image peut produire des effets convaincants. Lorsque ces effets 

s’apparentent au divertissement, l’image propose alors un spectacle qui est 

nécessairement éloigné de la réalité des choses. C’est cette distance prise dans ce 

type d’images qui produira certaines expériences, comme la catharsis, au détriment 

de leur ancrage dans la réalité. 

 

Nous sommes quotidiennement confrontés au spectacle, que Guy Debord définit 

comme étant « un rapport entre des individus, médiatisé par des images ». Son avis, 

exprimé dans La société du spectacle, est que le spectacle nous détourne de la 

réalité car en étant pensé par des individus, il perd le caractère spontané des 

véritables rapports humains que nous vivons sans artifice. Une majorité des images 

que nous consommons dans notre société ne sont pas le reflet de notre vie, et si 

nous ne les remettons pas en question ou du moins si nous ne les analysons pas, 

nous risquons de nous détacher de la réalité. Dans Vie et mort de l’image, Régis 

Debray indique le caractère énigmatique de l’image et notre difficulté à la 

comprendre en certaines occasions : « Parfois très énigmatique, l'œil, pour pouvoir 

"la lire", la comprendre, saisir sa signification, doit s'éduquer par les mots car l'image 

symbolique s'ouvre à autre chose qu'elle-même, son extériorité fait sa 

transcendance. » L’image est donc porteuse d’un sens qui peut nous échapper car 

elle ne se donne pas toujours comme une évidence. Le sens se transmet par le 

langage, c’est pour cela que l’image ne peut s’analyser sans un vocabulaire 

spécifique qui n’est pas si aisé à maîtriser. C’est pour cela que l’éducation aux 
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images dans le cours d’arts plastiques me semble tout à fait légitime, car les élèves 

peuvent apprendre le langage de ces images grâce à un professionnel des arts 

plastiques. 

 

Les jeunes générations ont été habituées à consommer de fausses images sans 

apprendre à les remettre en question, car cela nécessite de la réflexion et une 

véritable volonté comme pour l’Allégorie de la caverne expliquée au livre VII de La 

République par Platon : les individus se confrontent à une illusion qui détourne la 

réalité et ils doivent rompre leur chaînes et s’arracher aux apparences du monde 

sensible pour accéder à la réalité des choses. L’image s’apparente donc au 

simulacre que Jean Baudrillard décrit comme « n’étant jamais ce qui cache la 

vérité »  dans Simulacres et simulation. Il poursuit son propos en affirmant que le 

simulacre est vrai en soi et que finalement, le simulacre a remplacé le sujet original 

auquel il se rapporte. L’image comme illusion prend parfois le dessus sur son 

référent, ce qui se perçoit de plus en plus dans notre société. Pour prendre un 

exemple, nous remarquons que pour la plupart des réseaux sociaux, comme 

Facebook et Instagram, leurs utilisateurs qui sont censés se présenter tels qu’ils 

sont, préfèrent publier des photographies arrangées ou retouchées, de manière à se 

montrer plus attrayants qu’ils ne le sont. Les personnes qui remarquent ces 

photographies, qui sont bien réelles, s’imaginent que la personne représentée est 

telle qu’elle le montre sur ses photographies. Dans l’esprit des spectateurs de ces 

pages Internet, les images publiées par cette personne sont le seul visuel qu’ils en 

ont, ce qui fait en sorte que le simulacre remplace son référent. Cette confrontation 

entre la chose en soi et la perception que nous en avons est d’autant plus importante 

que notre société semble accorder une importance capitale à notre rapport sensoriel 

au monde. Tout est mis en œuvre pour que l’illusion soit parfaite et que nous 

ressentions le monde de la meilleure manière qu’il soit. Les objets technologiques 

privilégient une interface prétendument intuitive et tactile (tablettes, téléphones, 

ordinateurs), notamment grâce à des écrans interactifs, la résolution des images, de 

leur impression, et des écrans est sans cesse augmentée à tel point que de 

nouveaux types de résolutions sont mis en valeur (« 720p, 1080p et 4k » par 

exemple), les écrans sont d’ailleurs de plus en plus larges, les couleurs affichées 

sont plus vives et les appareils sonores (écouteurs, enceintes, casques audio) sont 

toujours plus performants pour nous faire écouter des choses. Ce « monde » au 
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sens où Hannah Arendt l’entend, c’est-à-dire l’habitat artificiel que l’homme s’est 

construit sur la Terre et dans lequel il concentre son activité semble être optimisé, 

comme une machine, pour sublimer nos sens et pour limiter leur trahison. Il n’en 

demeure pas moins que même si l’illusion tend à se parfaire, elle ne pourra jamais 

rivaliser avec le réel. L’enfant né dans cette société et habitué à sentir les choses par 

procuration est d’autant plus surpris lorsque ses sens lui font défaut en lui montrant 

que pour une fois il s’est trompé. Il n’est pas difficile de s’apercevoir que cette course 

à la technologie et à l’innovation rend les jeunes générations blasées des nouvelles 

prouesses techniques qui auraient dépassé l’entendement dans la société d’il y a 

quelques années. Il aurait par exemple été inconcevable dans les années 1980 

d’imaginer que l’on pourrait photographier, réaliser des vidéos ou bien aller sur 

Internet grâce à un téléphone qui en plus est, sans fil. Tout semble déjà acquis et 

vulgarisé alors que ces outils ont nécessité de longues années de recherche. Les 

enfants semblent de moins en moins surpris alors qu’à leur âge la surprise pourrait 

être constante.  

Là encore cela permet de montrer aux élèves que l’image est une illusion et qu’il ne 

s’agit pas du monde en soi, mais seulement de sa représentation, dans ce cas-ci, 

mimétique. Certains artistes ont travaillé sur des notions semblables, notamment 

Felice Varini et George Rousse. Ces artistes et cette publicité partagent le même 

objectif, celui de faire douter le spectateur sur ce qu’il voit et à perturber sa 

perception du monde. Nous remarquons ici la porosité qui existe entre la publicité et 

le monde de l’art, car au-delà de l’aspect nécessairement mercantile de la publicité, 

certains créatifs disposent d’une certaine sensibilité artistique qui se remarque à 

quelques occasions. C’est d’ailleurs le parallèle que fait Geneviève Cornu dans son 

ouvrage Sémiologie de l’image dans la publicité, lorsqu’elle écrit :  

           

La dimension esthétique de l’image publicitaire réintroduit la question de la 

création, de l’expression, de la liberté. (..) Mais le publicitaire, dans le contexte 

d’une économie intégrant les sciences du marketing, tend à revendiquer un 

statut de créateur. S’il revendique le « droit au rêve », ce n’est pas seulement 

pour vendre des illusions. Il s’agit aussi pour lui d’une certaine liberté 

d’expression. Nous le constatons chaque jour lorsque nous sommes 

confrontés à l’étrange beauté de certaines images publicitaires : ainsi naît 

dans la rue, sur l’écran, un art qui nous oblige parfois à reconsidérer les 
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critères esthétiques des Beaux-Arts. Les créateurs-publicitaires tentent à leur 

façon de promouvoir un art des médias, une sorte d’art populaire, très différent 

de ce que fut l’art de l’affiche au XIXème  siècle : émetteurs, support et 

destinataire ayant beaucoup évolué. Il faudra parler de la poésie de certaines 

images, de cette dimension esthétique où, subrepticement réapparaît la liberté 

et la communication dans sa valeur de message implicite vers l’autre. 

 

Geneviève Cornu évoque ici le rôle créateur du publicitaire, rattrapé par certaines 

considérations esthétiques qui le rapprochent du milieu de l’art et qui impacteront sa 

production d’images. Son analyse nous permet d’imaginer que certaines fois, le 

client fait confiance au créatif en acceptant des productions beaucoup plus libres qui 

respectent les aspirations de la publicité tout en y incluant une part de réflexion 

artistique. 

 

 

2. L’image et son impact sur notre société 

 

2.2. La pluralité des images médiatisées 

Nous en arrivons à notre deuxième hypothèse, selon laquelle les élèves seraient 

plus en mesure de développer un regard critique et conscient par rapport aux images 

grâce à l’apprentissage de l’analyse des images en cours d’arts plastiques. Les 

images ne se retrouvent cependant plus seulement dans la culture artistique, mais 

elles ont obtenu un caractère protéiforme et omniprésent qui leur assure une place 

centrale au sein de notre société. Aujourd’hui, nous n’avons jamais autant été 

assaillis par les images, nous en voyons partout, aussi bien dans la sphère privée 

que dans l’espace public ; ce qui induit un nouveau rapport à ces images et plus 

particulièrement aux photographies ostensives et métamorphiques, car ce sont elles 

qui composent l’essentiel des images que nous percevons chaque jour et qui 

participent à l’expérience que nous en retirons. Malgré les évolutions de l’image 

photographique, il est encore inscrit dans l’inconscient collectif que les images sont 

des preuves, qui conservent toujours un rapport étroit avec le réel entre autre parce 

que nous entretenons un rapport d’immédiateté avec les images. Nous les 
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percevons pendant un temps plus ou moins court et lorsque tout ce qui nous en reste 

n’est plus qu’un souvenir il devient difficile d’en ressentir la même expérience, ce qui 

impacte forcément notre réflexion sur l’image en question. A cause du souvenir, la 

subjectivité se mêle à la réalité à tel point que nous embellissons certaines choses 

ou bien nous en enlaidissons d’autres, quitte à parfois être surpris lors de la 

confrontation entre le souvenir que nous avons gardé d’une image, et cette image en 

soi. L’image s’apprécie donc pendant l’instant durant lequel nous l’observons.  

Il serait justement intéressant de questionner la prise de distance établie entre la 

réalité de notre monde et sa représentation dans les images car si elles nous 

donnent à voir le monde sous le prisme de la subjectivité d’un ou de plusieurs 

individus, son rapport au réel de nos jours reste souvent très formel. Les producteurs 

d’images se concentrent sur la forme que prend le monde en occultant parfois son 

existence réelle. L’exemple le plus flagrant semble être la publicité qui nous présente 

depuis qu’elle existe un monde parallèle où le produit présenté a raison de chaque 

besoin que nous pourrions avoir. C’est en réalité bien souvent la publicité qui nous 

créé ces mêmes besoin sans que nous les ressentions auparavant. Cet attachement 

d’une marque ou d’un produit à une image qui les représente se créé dans le cadre 

de leur influence sur l’individu spectateur. La publicité tente de nous influencer par 

des images et des slogans aguicheurs car ce sont ce que nous retenons le mieux : 

un visuel attrayant et une courte phrase percutante. La publicité est une immense 

productrice d’images auxquelles nous sommes tous confrontés, bon gré ou mal gré 

et il me semble nécessaire d’en parler au cours de cette étude car les jeunes 

générations sont nées alors qu’elle était en plein essor et il est parfois plus difficile de 

remettre en question ce que l’on a toujours connu plutôt que ce qui vient à peine 

d’apparaître.  

 

2.2. L’image, entre objectivité et subjectivité 

Le contenu visuel s’impose dans chaque domaine, même ceux qui semblent de 

prime abord assez éloignés des préoccupations visuelles. Les images fixent dans le 

temps un évènement, ce sont elles qui font trace, et nous associerons à une idée, 

une image à laquelle elle est associée. Il est par exemple très commun de voir que 

même les artistes musiciens qui cultivent un art par définition abstrait, sont souvent 

tentés de soigner les supports visuels dont ils disposent, comme par exemple les 

pochettes d’albums, les clips musicaux, les illustrations pour des concerts, le style 
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vestimentaire et les images tirées d’évènements particulier, entre autres. Le 

spectateur est alors mieux à même de comprendre « l’image » que tel musicien 

désire se donner et à quel univers il appartient. Il se saisit de ce soutient visuel car 

c’est aussi une manière pour lui de reconstruire le réel. C’est notre société toute 

entière qui est tournée vers la propagation des images, chaque individu réagit donc à 

sa manière à ce phénomène. En parlant de jeunes générations, nous englobons les 

personnes nées depuis le début des années 1990 à nos jours. Cette période a vu 

naître de nouveaux médias comme Internet et les jeux vidéo par exemple. De 

nouvelles manières de produire des images ont fait surface, des retouches et des 

effets spéciaux plus convaincants au cinéma et en photographie, donc une meilleure 

manière de tordre le réel selon son bon vouloir, jusqu’à pouvoir nous faire croire des 

choses absurdes ou impossibles. L’artiste Joan Fontcuberta s’est d’ailleurs fait 

connaître en interrogeant le potentiel de crédibilité de son œuvre, grâce à un soutient 

sémantique délirant que l’on a du mal à remettre en question grâce à une 

présentation souvent très vraisemblable.  

De nos jours une partie considérable des images photographies n’existent que sous 

la forme d’un concentré d’information enregistré sur un support numérique. La 

photographie ne s’attarde plus seulement sur la surface de la société, elle investit 

nos territoires les plus intimes puisque quasiment la totalité des jeunes individus 

jouissent de la capacité de photographier n’importe quoi et de le partager 

immédiatement sans avoir forcément le recul nécessaire pour assumer les 

conséquences de cet acte. Le premier dispositif que j’ai mis en place avait donc pour 

but de travailler sur la photographie et son rapport au réel tout en proposant aux 

élèves d’analyser une photographie artistique.  

 

2.3. Un dispositif de cours introduit par une analyse d’œuvre et motivé par la 

distance que les élèves peuvent établir avec le réel 

Le cours que j’ai mis en place au sein de mes deux classes de 6èmes.présentait 

l’incitation suivante «  Faites vivre l’image  » et la consigne : «  Vous donnerez vie à 

l’image distribuée  ». Les élèves prenaient donc pour support la photographie Milk, 

de Jeff Wall réalisée en 1984. Ils ont obtenu un exemplaire chacun en noir et blanc 

de cette image, qui était leur point de départ pour ce travail. Ils étaient libres de s’en 

servir comme bon leur semblait ou bien de ne pas l’utiliser dans leur production 

finale, pourvu qu’ils répondent au sujet. Au préalable et avant même de leur avoir 
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proposé ce sujet j’ai projeté cette photographie (en couleur) sur le tableau de 

manière à ce que l’on puisse l’analyser ensembles. Certains ont été perturbés par 

l’impression de planéité du mur et de l’ombre portée, à tel point qu’ils s’imaginaient 

qu’il s’agissait d’un tableau. Certains ne comprenaient donc pas ce qu’il se jouait 

dans l’image, ce qui questionne son rapport au réel. Cette analyse collective m’a 

permis d’une part de faire émerger des termes et des notions dont les élèves 

pourraient avoir besoin par la suite, mais aussi d’observer dans quelle mesure ils 

étaient capables de trouver du sens à ce qu’ils voyaient dans une œuvre d’art. Cela 

m’a aussi permis de confronter ma vision des choses, mon regard entraîné et doué 

d’une certaine expérience, avec la leur dont le regard est encore très naïf. Ils ont 

aussi pu comparer leur manière de voir une image entre eux puisque celle-ci n’a pas 

été perçue de la même manière par tout le monde. En effet, certains imaginaient qu’il 

s’agissait d’une peinture, alors que d’autres avaient du mal à comprendre que la 

bande noire sur le mur était l’ombre du pan de mur qui s’avance vers nous. De cette 

manière, j’espérais leur faire comprendre la relativité du point de vue et de la prise en 

compte du réel qui n’est en soi pas objectif. C’est aussi pour cela que ce travail était 

à effectuer par groupe, afin que leurs regards se croisent sur la production qu’ils me 

proposeraient. Chacun serait donc en mesure d’avoir un regard critique sur le travail 

du groupe et pourrait le remettre en question. Ce sujet était aussi à traiter sur deux 

séances, afin qu’ils aient justement le temps d’expérimenter, de se rater et de se 

rattraper, y compris pendant la semaine qui séparait les deux séances.  

L’analyse d’image est relativement peu courante dans le parcours scolaire de 

l’enfant, nous la retrouvons dans une moindre mesure dans le programme de 

Français. Je trouve que c’est d’autant plus légitime de se concentrer le temps d’une 

séance sur une analyse d’image, qu’il n’y a quasiment qu’en arts plastiques où les 

élèves peuvent apprendre à lire correctement une image, à l’aide d’une personne qui 

dispose des compétences nécessaires pour les aider. J’ai choisi la classe de sixième 

pour ce sujet car ils sont spontanés, naturels et leur participation est appréciable. Les 

classes de 4èmes sont déjà plus difficiles à intéresser pour ce genre de sujet et il 

risquait de ne pas y avoir l’interaction escomptée entre la classe et le professeur. De 

plus le fait de les initier dès leur entrée au collège à adopter un regard conscient et 

critique vis-à-vis des images pourra se faire sentir tout au long de leur scolarité étant 

donné qu’ils ne seront pas totalement étrangers à ce type de pratique en classe. Par 

ailleurs, les élèves sont souvent en train de pratiquer et il s’agit ici de leur parler 
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d’histoire de l’art et d’avoir une approche sémantique à l’œuvre, sans pour autant 

réaliser un cours magistral. Je pense que cette photo est particulièrement bien 

adaptée pour une introduction à l’exercice de l’analyse d’œuvre et pour servir de 

point de départ pour un sujet comme celui-ci.  

J’ai été agréablement surpris par l’intérêt qu’ont montré ces élèves, qui n’étaient pas 

du tout paralysés par l’appréhension que pourrait susciter une analyse d’œuvre. 

Nous avons pu trouver les notions de temps, de corps et de forme et nous avons 

réfléchi ensembles à comment pouvoir donner vie à une image. A partir de cet 

instant, nous avons commencé à mettre en relation cette image avec le sujet 

proposé afin de leur faire comprendre ce que j’attendais exactement d’eux, toujours 

dans un principe d’interaction et de discussion autour de l’image. Quelques pistes 

ont été trouvées par les élèves, comme par exemple le fait de nous faire comprendre 

le contexte de cette image en la prolongeant, ou bien de susciter du mouvement 

grâce au flip book ou l’idée de jouer la scène par leurs propres moyens, en se 

rapprochant de la performance. Cette introduction au sujet a occupé quasiment la 

moitié de la séance, sans que je n’aie eu besoin de faire de discipline, ce qui me 

rassure sur l’impact d’un tel dispositif de cours sur les élèves. Je suis relativement 

peu habitué à cet exercice d’interaction avec les élèves, ce qui m’a aussi permis de 

sortir de ma zone de confort en m’entraînant à une autre manière de faire cours. Le 

sujet était en soi assez difficile pour des élèves de cet âge, mais les explications 

qu’ils ont reçues au préalable les ont assez inspirés pour que chaque groupe me 

propose quelque chose de différent. Les élèves étaient libres d’utiliser le médium de 

leur choix, mais ils savaient que la classe disposait d’un appareil photo. Certains s’en 

sont servis, comme par exemple un groupe de trois garçons qui ont reproduit la 

scène avec ce qu’ils avaient sous la main. Des briques ont donc été dessinées sur le 

tableau blanc, le sol a été protégé avec des sacs en plastique et un élève a réalisé 

un acte performatif pendant que ses camarades le prenaient en photo pour 

conserver la trace de ses gestes. Les autres élèves ont été intrigués par cette 

démarche singulière, ce qui les a naturellement incité à regarder sans que je n’aie eu 

besoin d’interrompre le cours. Cela m’a permis en fin de cours de leur parler de la 

performance comme médium artistique et de leur évoquer le rôle testimonial de la 

photographie qui fait alors office de trace ou de preuve afin de conserver un 

évènement fugace. A la fin de la séquence toute la classe a participé à un court 

instant de verbalisation, où les réalisations les plus intéressantes ont été présentées 



 24 

à la lumière des explications des élèves qui avaient réussi à insuffler de la vie à une 

image. Les autres productions ont été photographiées, de manière à conserver une 

trace de leurs productions et chaque élève devait justifier et argumenter à l’écrit son 

travail. 

Au niveau de l’évaluation je me concentre généralement sur trois compétences, 

chacune faisant partie d’une des trois grandes thématiques (Expérimenter, produire, 

créer ; Mettre en œuvre un projet ; S’exprimer et analyser sa pratique). Tout d’abord 

les élèves avaient un effet à produire, celui de faire vire l’image en question. Je les ai 

donc évalués sur leur choix des matériaux utilisés en fonction des effets qu’ils 

produisent. Je les ai ensuite évalués sur la responsabilité de chacun au cours du 

processus coopératif de création de leur production, de manière à encourager la 

répartition équitable du travail au sein de chaque groupe. Enfin, j’ai veillé à ce que 

les élèves puissent justifier leurs choix pour rendre compte du cheminement qui les a 

conduit de l’intention à la réalisation, de manière à savoir quelle était leur intention et 

comment ils ont réussi à la matérialiser de manière sensible. 

Le fait de se servir d’une image artistique comme d’un point de départ nous a permis 

d’une part de l’analyser ensemble et d’autre part d’utiliser les caractéristiques 

visuelles de l’image, ce qui a donc obligé les élèves à observer minutieusement 

l’image de manière personnelle afin de se l’approprier et de s’en servir non pas 

comme d’un modèle, mais plutôt comme d’un support visuel porteur de sens et 

d’aliment principal pour nourrir la pratique de l’élève. Il ne s’agit pas ici de reproduire 

l’image avec exactitude, mais de s’en servir en l’enrichissant lors d’une séance de 

pratique artistique collective. Les compétences prises en compte pour ce sujet ont 

l’avantage d’évaluer la production depuis l’intention des élèves jusqu’à sa capacité à 

l’expliquer, en passant bien sûr par le choix des matériaux utilisés et leur adéquation 

avec l’idée qui a guidé le geste des élèves. Cette séance me semblait importante à 

réaliser car elle permettait une prise en compte en groupe puis individuelle des 

élèves qui après avoir découvert des éléments d’analyse peuvent s’en servir de base 

pour se l’approprier dans un processus qui met en avant le processus coopératif et 

l’interaction des élèves entre eux de manière à varier encore les points de vue de 

manière plus naturelle, puisque chaque élève prend part à une discussion dans un 

groupe restreint de manière plus naturelle que devant toute la classe. Ce dispositif 

de collaboration permet encore une fois de donner l’opportunité aux élèves de 

découvrir la pluralité des points de vue que l’on peut avoir sur la même chose et d’en 
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discuter autour d’une démarche créative. L’élève n’est donc jamais passif, mais 

toujours actif. Il est acteur de l’avancement de la bonne compréhension de l’image 

par la classe lors de l’étape d’analyse, puis de l’évolution de son projet en 

collaboration avec les camarades de son groupe.  

De cette manière, même si l’élève est le moteur de sa propre réussite, le rôle du 

professeur n’en reste pas moins crucial puisqu’il sert de guide et oriente ses 

questions de manière à ce que le phénomène d’interaction intervienne et à ce que 

les élèves ne soient pas perdus dans un exercice qui pourrait s’avérer très 

hasardeux selon la gestion de la classe. Tout d’abord c’est lui qui propose le travail 

et qui fixe un cadre de manière à guider les élèves et à ce qu’ils atteignent les 

objectifs imaginés. Ensuite la question (pour ce sujet) du choix de l’image se pose. 

J’ai décidé d’utiliser cette image car elle me permettait de faire comprendre aux 

élèves du vocabulaire simple relatif à l’analyse des images avec des termes comme 

« plans », « cadrages », « composition » et « contraste ». Cette image est assez 

facile à comprendre tout en étant très riche au niveau du sens que l’on peut y trouver 

et des hypothèses que nous pouvons formuler au regard de la scène photographiée. 

Cette image suscite en même temps l’attention et l’imagination du spectateur. Je l’ai 

aussi choisie de manière à ce qu’elle corresponde au sujet proposé aux élèves. 

Lorsque nous avons commencé à réfléchir ensembles sur les termes du sujet ainsi 

que mes attentes, nous nous sommes attardés sur la question suivante : « Comment 

insuffler de la vie à une image fixe ? » Les élèves ont donc essayé de trouver des 

solutions pour résoudre ce problème, ce qui nous a amené à susciter de nouvelles 

notions, comme le mouvement, l’émotion, l’expérience, l’histoire, la narration ou la 

transformation. Cette photographie de Jeff Wall contient justement toutes ces 

notions. Un mouvement est figé à un instant précis, ce qui suppose une narration 

ainsi que la transformation formelle d’une matière liquide qui gicle dans l’espace. 

Cette photographie devait consister en leur point de départ, au niveau de l’idée qui 

devait guider la pratique de l’élève. J’ai pensé que ces notions étaient plus aisées à 

déterminer pour les élèves grâce à ce choix d’image et à la discussion que nous 

avons eu ensembles au préalable. C’est justement le rôle du professeur que de ne 

pas brusquer les élèves en leur proposant de découvrir par eux-mêmes le sujet et 

ses pistes d’exploitation possibles, tout en ayant prévu à l’avance les objectifs visés 

et la progression du travail de l’élève.  
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J’ai réalisé ce cours pour apprendre aux élèves comment observer et analyser les 

détails d’une photographie pour en trouver du sens, de manière à ce que leur prise 

en compte des images soit dorénavant le plus consciente possible. Il n’est jamais 

facile d’obtenir l’attention et la reconnaissance de tous les élèves mais j’ai remarqué 

que beaucoup se sont prêtés au jeu et que la verbalisation en groupe est l’occasion 

d’échanges entre les élèves dans le cadre du cours. Ces échanges sont donc à 

distinguer du bavardage dans le sens où ils sont porteurs d’enseignement. 

Pour ce travail, les élèves et moi-même nous sommes confrontés à une seule 

photographie artistique, mais il serait intéressant de varier les images proposées 

pendant le cours, afin de proposer aux élèves des images dont ils connaissent déjà 

les codes, notamment dans la présentation des références iconiques en relation à un 

sujet.  

 

 

 

3. Les images en tant que références dans le cours d’arts 

plastiques 

 

3.1. L’image : son rôle et ses dangers dans le cours d’arts plastiques 

L’image est une composante essentielle du cours d’arts plastiques. Sans ce support, 

il serait impossible de présenter la plupart des références artistiques que nous 

proposons aux élèves en début ou en fin de séquence et même de travailler sur 

certaines notions intrinsèques à l’image. Il s’agit d’une préoccupation artistique qu’il 

serait impossible d’occulter dans un tel cours. En plus d’enrichir la culture des 

élèves, elle constitue un support de travail et de réflexion nécessaire à 

l’apprentissage des arts plastiques, son importance est capitale. Il est néanmoins 

nécessaire d’envisager quels pourraient être les dangers que les images peuvent 

susciter dans le cadre d’un cours. La première chose à éviter serait d’oublier de 

permettre aux élèves de faire la différence entre une image du monde et le monde 

en soi. Il est encore difficile pour eux d’imaginer qu’une photographie peut être 

inventée de toute part et qu’indépendamment de son rapport au réel élevé, la 

retouche et la mise en scène photographique n’ont pas tardé à apparaître, peu après 

l’invention de la photographie. Les élèves sont confrontés à de nombreux types 
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d’images qui tendent à se perfectionner avec le progrès technique, en devenant plus 

réalistes (jeu vidéo), plus impressionnants (effets spéciaux au cinéma) et plus 

nombreuses (Internet). Ces images sont plus convaincantes, de multiples manières 

mais elles n’en restent pas moins des simulacres ou des objets de divertissement 

empreints d’une forte dimension fictionnelle. C’est pour cela qu’il faut leur ouvrir les 

yeux sur certaines pratiques artistiques qui jouent sur ce principe de photographie 

tellement réaliste que la retouche devient invisible, comme pour certains travaux de 

Jeff Wall. 

Néanmoins, certaines références artistiques ne peuvent pas être présentées en 

cours. En tant que professeur, nous avons certaines responsabilités que nous 

devons respecter afin de mener à bien notre enseignement. Il serait par exemple 

malvenu de proposer aux élèves des images qui ne seraient pas adaptées à leur 

âge. Certaines images artistiques ou informatives ne sont pas en mesure d’être 

porteuses d’enseignement, car l’expérience qu’elles produiraient chez les élèves 

seraient trop liées à certaines émotions qui ne laisseraient pas assez de place à la 

réflexion qu’elles devraient pourtant faire émerger. Comme évoqué plus haut, la 

plupart des élèves prennent les images au premier degré et ne les remettent pas en 

question car ils ne connaissent pas forcément le contexte dans lequel elles sont 

apparues ou bien l’intention des personnes qui les ont réalisées. Il serait dommage 

mais facile de choquer les élèves ne serait-ce qu’avec quelques références du 

monde de l’art, comme Joel-Peter Witkin, Robert Mapplethorpe, les frères Chapman 

ou même Andres Seranno. En raison du caractère mortifère, sexuel ou 

blasphématoire de certaines œuvres d’art, il est important de choisir soigneusement 

les images, même artistiques, que l’on présente à nos élèves. Nous ne voulons pas 

que les élèves se forgent des a priori sur l’image artistique, comme si la personne qui 

l’avait réalisé était étrange et dérangée mentalement. Il est évident qu’en cours d’arts 

plastiques au collège tout n’est pas judicieux à présenter aux élèves. C’est aussi la 

sensibilité des parents d’élèves qui pourrait être heurtée et il serait gênant de se 

retrouver en porte-à-faux par rapport à l’institution. Le choix des images que nous 

proposons dépend de chaque professeur, car nous n’avons pas d’exigences en 

particulier, déterminée par l’Education Nationale. L’Etat nous accorde sa confiance 

dans notre enseignement qu’il faut d’une certaine manière honorer. En arts 

plastiques nous avons en effet la chance d’être très libres dans notre manière 

d’exercer nos cours. Nous devons en profiter mais sans excès, sans nous laisser 
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totalement guider par nos propres goûts mais toujours en réfléchissant à nos choix, 

quitte à les remettre en question.  

 

3.2. La pluralité des images rencontrées dans le cours d’arts plastiques 

Il nous est alors nécessaire de présenter notre troisième hypothèse, qui consiste en 

le fait d’introduire dans le cours d’arts plastiques des images qui n’appartiennent pas 

forcément aux champ des arts plastiques, pour leur apprendre de nouvelles choses 

sur des images qu’ils pensent déjà connaître. Les images ne sont pas uniquement à 

concevoir dans leur aspect visuel, mais aussi dans leur processus de création. Pour 

qu’un élève développe un regard critique sur les images, il est nécessaire de lui 

apprendre comment elles sont réalisées, soit en lui expliquant, soit en le mettant lui-

même en situation de création d’image. Au cours de la réflexion suivante nous allons 

étudier quelles images pourrait êtres porteuses de sens en étant présentées dans le 

cadre du cours d’arts plastiques, puis comment nous pourrions faire en sorte que les 

élèves réfléchissent eux-mêmes sur les modalités de conception des images et le 

sens qu’elles produisent. 

Il est important que les élèves comprennent les évolutions successives qu’a connu la 

photographie, depuis son rôle testimonial et quasiment scientifique, jusqu’à ses 

aspirations artistiques. C’est dans ce but que j’ai décidé de présenter la série de 

photographies Le galop de Daisy, réalisée par Edward Muybridge en 1878 par 

rapport au sujet « ça bouge ! ». Il s’agissait d’une séquence visant à utiliser la notion 

de mouvement au sein de leurs productions plastiques, en nous montrant un 

enregistrement, une trace du mouvement, ou bien en mettant réellement en 

mouvement leur travail. Ce sujet n’est en soi pas directement lié à la question de 

l’image, mais j’étudie ici la question des références, et donc des images projetées en 

classe pour montrer aux élèves ce que l’on a été capable de produire, en relation 

avec les notions qu’ils ont eux-mêmes étudiées. Nous constatons que cette œuvre 

est le résultat de recherches quasiment scientifiques sur l’enregistrement de la 

décomposition du mouvement. Cette série de photographies a d’ailleurs participé à 

l’élaboration du Zoopraxiscope. Plusieurs inventions sont apparues au cours du 

XIXème siècle, nous pourrions aussi citer le Praxinoscope, inventé par Emile 

Reynaud en 1876. Ces deux inventions sont à rapprocher de la vidéo, car Muybridge 

a eu l’idée de faire tourner en boucle ces images à grande vitesse, ce qui créé un 

effet de mouvement presque continu. Dans sa photographie, le mouvement est capté 
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de manière assez objective, bien qu’il résulte d’un cadrage et d’un angle de vue 

particulier, choisis au préalable. L’attitude dynamique du cheval élancé nous donne 

une sensation de vitesse et le fait qu’il ne soit que très peu en contact avec le sol 

nous donne l’impression qu’il vole. La question du mouvement est donc à étudier en 

elle-même, car c’est le véritable sujet de la photographie. J’essaie de faire en sorte 

que mes élèves aient conscience de la signification des images mais aussi de 

l’évolution des moyens de créer une image. Cette référence m’a accordé l’occasion 

d’une part de leur montrer qu’une image fixe peut tout à fait donner à voir du 

mouvement et d’autre part les prémices de la vidéo en faisant un peu d’histoire de 

l’art. Des termes comme « série, succession, temporalité, chronophotographie » ont 

été prononcés et expliqués en classe.  

La question des références que nous présentons à nos élèves est donc cruciale pour 

cette étude, car il s’agit généralement d’un enseignement de l’image et par l’image. 

Les références que je projette au tableau à mes élèves ne sont pas uniquement 

artistiques mais peuvent provenir de différents horizons comme nous avons pu le 

voir à travers l’analyse de cette publicité. Le fait de présenter aux élèves des 

productions appartenant au champ de la publicité, du jeu vidéo ou du clip musical 

n’est pas sans intérêt. Tout d’abord cela pourrait accorder aux l’élèves la possibilité 

de se confronter à des images connues, puisque ils ont généralement été plus 

souvent confronté à ce type d’image qu’à des images artistiques, tout en étant 

éclairé par des explications qui pourraient leur permettre de ne plus voir ces images 

de la même manière. Par exemple, lorsque nous regardons la bande dessinée ou 

bien le dessin animé Snoopy, nous remarquons plusieurs références au monde de 

l’art que nous ne pouvons pas comprendre si nous n’avons pas les outils culturels 

qui nous permettent de les reconnaître. Certains élèves connaissent déjà une œuvre 

d’art par le biais d’une bande dessinée, d’une publicité, d’une émission de télévision 

ou bien d’un film et sont étonnés d’apprendre que cette œuvre est apparue bien 

avant les images qui en faisaient référence, que l’élève a pourtant perçu en premier.  

L’objectif serait de les éduquer dans la prise en compte des images médiatisées par 

la société et de ne pas se limiter aux seules images artistiques, sans toutefois 

tomber dans le piège de ne proposer plus que ce genre d’images, car je garde à 

l’esprit qu’il s’agit avant tout d’un cours d’arts plastiques. Cependant, le collège est 

inscrit dans un contexte très ouvert ou l’élève n’a pas nécessairement choisi 

d’étudier les arts plastiques sur le long terme. Cet enseignement lui propose 



 30 

néanmoins une éducation aux images véhiculée par la société, qui n’est pas 

uniquement tournée vers l’école mais qu’il peut mobiliser pendant son quotidien. 

L’école a pour but de former des citoyens conscients et éclairés pour qu’ils puissent 

vivre pleinement leur vie tout en subvenant aux besoins de la société. En ne 

proposant que des images artistiques dans la présentation des références, l’élève 

pourrait passer à côté de ce qui le touche réellement et personnellement en se 

désintéressant de cet enseignement. Alors qu’en proposant quelques images plus 

concrètement inscrites dans leur société, cela pourrait les aider à prendre en compte 

plus facilement les images de leur quotidien, comme une sorte d’ « éducation 

civique » spécialisée dans les images. Cet enseignement ne s’arrêterait donc pas 

uniquement au contexte scolaire mais suivrait l’enfant dans sa prise en compte 

quotidienne des images, dans sa vie privée.  

Il me semble intéressant à plusieurs égard de mettre en relation cette problématique 

de l’image comme vecteur d’expérience artistique et éducative avec d’autres médias, 

comme celui du jeu vidéo. Certains jeux pourraient faire office d’œuvre d’art tant ils 

sont recherchés. Les jeux vidéo proposent des images interactives qui offrent la 

possibilité de jouer un rôle actif dans leur élaboration et dans la maîtrise du sens car 

le spectateur est alors le garant de leur évolution. L’expérience que nous tirons de 

certains jeux peut se rapprocher de celle que nous ressentons au contact d’une 

œuvre d’art et je me fonde sur ma propre réflexion de joueur/professeur d’arts 

plastiques pour en témoigner. Ce média s’est popularisé au point que la majorité des 

élèves que nous côtoyons sont des joueurs occasionnels ou quotidiens. Je pense 

qu’il est important que nous nous intéressions aux expériences qu’ils vivent à leur 

niveau, et qui peuvent fortement se rapprocher de celles que nous vivons au contact 

de l’art, qui peut être perçu comme lassant par certains élèves. Si nous engageons le 

dialogue dans ce qui les touche régulièrement au quotidien, je pense qu’ils 

apprécieraient cette ouverture d’esprit. Le jeu vidéo nous fait vivre des émotions qu’il 

serait bon d’étudier au cours de cette réflexion. Par exemple, Okami, développé par 

Clover Studio et édité par Capcom en 2006 sur PlayStation 2 est un jeu d’aventure 

inspiré des légendes et des estampes japonaises dans lequel nous pouvons parfois 

nous servir d’un pinceau virtuel pour interagir avec l’environnement. Son style 

graphique utilise la technique du cel-shading, qui apporte aux images un aspect de 

film d’animation dessiné à la main. Son univers graphique et mythologique est 

https://fr.wikipedia.org/wiki/Clover_Studio
https://fr.wikipedia.org/wiki/Capcom
https://fr.wikipedia.org/wiki/2006_en_jeu_vid%C3%A9o
https://fr.wikipedia.org/wiki/PlayStation_2
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unique et il est à mon avis d’un intérêt tout particulier. Le média du jeu vidéo est 

souvent la cible de critiques légitimes et illégitimes mais qui n’en reste pas moins un 

moyen d’expression formidable qui est pensé pour être manipulé, dans une logique 

de progression constante. Il pourrait être appréciable de proposer aux élèves un 

autre regard sur les jeux vidéo pour ne pas les considérer uniquement comme un 

passe-temps, mais comme un média vecteur de sens et d’émotion. Les jeux qui sont 

adaptés à leur âge ne présentent pas de contenu violent car la législation veille à ce 

que cette contrainte soit respectée, mais qui peuvent néanmoins être très 

intéressant, comme Okami dans la citation constante qu’ils font au monde de l’art.  

3.3. Image artistique et image informative : même préoccupation esthétique ? 

Par rapport à tous les différents types d’images qui existent, nous sommes en droit 

de nous interroger sur la pertinence des images que l’on peut proposer dans le cadre 

du cours d’arts plastiques. Il ne s’agit pas de présenter uniquement des images 

artistiques, car certaines images publicitaires ou illustratives ne sont pas dénuées 

d’un intérêt certain pour cet enseignement. Nous pourrions prendre par exemple une 

publicité de la marque Honda qui joue sur les illusions d’optique pour donner un 

aspect assez onirique à plusieurs scènes. Elle se nomme OFFICIAL HONDA - The 

New CR-V 1.6 Diesel film - An Impossible Made Possible 60 et elle a été tournée à 

Zaragoza en Espagne. Cette publicité me semble intéressante sur plusieurs aspects 

et je compte la présenter en cours, en tant que références, à la fin d’une séquence. A 

cet instant du cours je propose généralement des références artistiques aux élèves 

pour leur montrer ce que d’autres personnes qui ont travaillé sur les mêmes notions 

qu’eux ont été capables d’imaginer et de réaliser. Cela donne une occasion aux 

élèves d’enrichir leur culture et de voir à quel point ces interrogations sont partagées 

dans notre société. Je me propose donc de l’analyser brièvement et d’en faire 

ressortir les aspects les plus intéressants pour enrichir mon cours. 

En visionnant cette vidéo, notre perception de l’espace est complètement perturbée 

par le point de vue adopté par la caméra et par ce qu’elle filme. Certains éléments 

nous apparaissent a priori en volume alors qu’ils sont en réalité dessinés ou peints 

sur un support bidimensionnel. Le travail des créatifs est très intéressant puisque le 

but recherché est totalement atteint, jusqu’à nous tromper complètement. Cette 

publicité par exemple nous présente très clairement les limites de la perception 
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visuelle humaine en jouant sur le vraisemblable pour nous perturber et nous 

surprendre. Durant une séance que j’avais observé chez mon tuteur, celui-ci avait 

présenté cette courte vidéo et les élèves ont été captivés car ils vivaient une 

expérience rarement ressentie auparavant. Ils sont été aussi largement surpris par la 

prise de conscience que leurs sens pouvaient être dupés et ce, même à travers une 

vidéo. Cette considération nous encourage donc à ne pas proposer uniquement aux 

élèves des images artistiques, mais à varier les différents types d’images produites 

dans notre société, d’une part parce que certaines images leurs sont déjà familières 

à cause de leur médiatisation, d’autre part parce que certaines contiennent aussi un 

message intéressant ou bien proposent une expérience singulière qui touche à des 

préoccupations esthétiques comme pour cette publicité. Il ne s’agit pas de considérer 

que les images informatives trouvent leur place dans l’histoire de l’art, mais 

seulement que certaines se préoccupent parfois de questionnements artistiques et 

esthétiques qu’il est nécessaire de souligner.  

 

3.4. Le détournement des images par les élèves 

Cette réflexion sur la distinction entre l’image publicitaire et l’image artistique m’a 

permis d’imaginer un dispositif de cours dont l’objectif était de faire prendre 

conscience aux élèves le message que l’on pouvait faire passer grâce aux images. 

Le sujet s’appelle « Anti-pub » et il leur était demandé de détourner des publicités 

prélevées dans des magazines de manière à ce qu’elles ne fassent plus vendre. J’ai 

introduit le sujet par un débat, en demandant aux élèves si une image publicitaire 

répondait aux mêmes demandes qu’une image artistique. Cela nous a permis de 

parler de l’aspect commercial et de la place des individus dans la publicité, par 

rapport à une œuvre d’art qui repose sur une volonté de l’artiste de proposer une 

expérience singulière au spectateur, ou bien lorsqu’il s’intéresse au thème du 

portrait, l’individu représenté l’est de la meilleure manière qu’il soit, autant 

physiquement qu’intellectuellement. Le photographe ou le peintre tentent de saisir 

avec le plus de justesse possible le caractère des personnes dont ils réalisent le 

portrait. L’image publicitaire se concentre uniquement sur l’aspect physique du corps, 

à tel point qu’il est réifié.  

Une fois que cette base s’est construite en début de cours, je leur ai expliqué le sujet 

et l’objectif de ce travail. Les consignes sont claires et assez simples à comprendre 

et grâce à la discussion que j’ai entretenue au préalable avec mes élèves sur l’image 
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artistique et l’image publicitaire, les élèves se sont rapidement mis au travail, par 

groupes de quatre. Etant donné qu’il s’agit d’un travail sur le détournement, donc sur 

un bouleversement des techniques de communication, j’ai songé qu’il était bienvenu 

de les faire communiquer ensembles pour qu’ils puissent proposer un travail 

convainquant en 40 minutes de réalisation. Ils se sont donc servis des codes de 

communication classiques établis pour la publicité, mais en desservant le produit 

visé. J’ai remarqué que les élèves prenaient un malin plaisir à dégrader des images 

aussi esthétiques que celles proposées par la publicité, car le résultat est 

généralement assez drôle. Le but de la publicité est de rendre quelque chose 

publique, à la fin du temps imparti, chaque groupe devait donc installer sa production 

dans la classe de manière à ce que leur dispositif d’installation corresponde à leur 

intention. Par exemple, un groupe avait sali et froissé une publicité, en s’intéressant 

aux propriétés matérielles du papier. Elles ont décidé d’installer leur travail sur la 

fenêtre, mais à l’extérieur, du côté du vide (sous ma vigilance bien sûr). Elles m’ont 

expliqué que c’était pour que leur travail se dégrade encore plus à cause des 

conditions météorologiques et parce que les autres élèves utiliseraient la fenêtre et 

donc risqueraient d’abîmer encore plus le papier.  

Je les ai évalués sur certaines compétences. La première était d’exploiter de la 

documentation et des informations, notamment iconique pour servir leur projet de 

création. Etant donné qu’ils devaient se servir de publicités pour les détourner, cette 

compétence me semblait évidente à évaluer. Ensuite, les élèves devaient réaliser 

leur production en fonction de leur intention, qui était de faire en sorte que le produit 

ne nous fasse plus envie, et l’adapter ou le réorienter si cet objectif n’était pas atteint. 

Enfin, je les ai évalués sur leur capacité à expliquer leur production, puisque chaque 

groupe devait m’expliquer à l’écrit le principe de leur travail. Je leur ai expliqué à la 

fin de la séance quelques références artistiques en rapport avec les notions de 

détournement et de communication. L’artiste chinois Wang Guangyi est par exemple 

connu pour associer des logos de grandes marques, avec des visuels issus 

d’affiches de propagande. Cela apparaît presque comme des publicités, grâce aux 

codes iconiques dont il se sert, mais ce sont en réalité des œuvres d’arts engagées 

qu’il est important de savoir décrypter. Je leur ai présenté Shepard Fairey, qui a 

commencé par poser des affiches avec le logo Obey, qui est ensuite tellement entré 

dans la culture populaire qu’une marque de vêtement a été créée. Cette référence 

me semblait intéressante par rapport à ce sujet car l’artiste a reproduit le fait de 
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rendre publique son travail, à la manière de la publicité, mais aussi parce que 

beaucoup d’élèves portent des habits de cette marque sans même connaître 

l’histoire de cet artiste.  

 

 

 

Conclusion 

 

Cette étude m’a permis de comprendre pourquoi il est nécessaire pour les élèves de 

faire naître un sens critique par rapport aux images et de trouver plusieurs solutions 

pour faire en sorte qu’ils le développent. Tout d’abord, la prise en compte du cadre 

théorique et des attentes du programme officiel par rapport à l’enseignement des arts 

plastiques m’a éclairé par rapport à l’importance de l’enseignement des images au 

sein de la scolarité de l’élève. Ces apprentissages dépassent non seulement le cours 

d’arts plastiques car nous le retrouvons en Français, voir en Histoire, mais aussi le 

cadre scolaire puisque l’élève est de nos jour tout le temps confronté à des images 

de nature très différente. Dans le souci de proposer un enseignement accessible à 

tous, je propose une manière de fonctionnée établie sur le principe du dialogue entre 

les élèves et moi et sur les discussions que les élèves peuvent entretenir entre eux 

sur le sujet du cours. Il est aussi important que les élèves prennent conscience du 

fait que la photographie n’est qu’un simulacre et qu’elle représente le réel sans 

toutefois pouvoir l’égaler, c’est d’ailleurs certainement pour cela que le programme 

insiste autant sur le fait que les élèves doivent apprendre à comprendre les images.  

Je me suis ensuite intéressé aux différents types d’images auxquelles nous et les 

élèves sommes confrontés dans notre société pour réfléchir sur la part de réel et la 

part de fiction contenues dans les images. Au cours du XXème siècle, les techniques 

de modification de l’image ont accordé aux artistes la possibilité de le retoucher et 

donc de tordre le réel à leur manière, en proposant un contenu vraisemblable, 

notamment grâce à la photographie, mais empreintes de subjectivité, ce qui tend à 

effacer le rapport au réel de certaines images. Il est néanmoins établit dans 

l’inconscient collectif que les images représentent autant que possible le monde alors 

qu’en réalité, la plupart cherchent au contraire à s’en détacher. Cette réflexion  m’a 

permis d’imaginer un cours qui visait d’une part à faire en sorte que les élèves 
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analysent une photographie artistique et d’autre part qu’ils se l’approprient pour lui 

donner vie, de manière à encore une fois questionner le rapport au réel de cette 

image.  

Par rapport aux différents types d’images présentées dans notre société j’ai enfin 

essayé d’en intégrer certains au cours d’arts plastiques. En effet, à la lumière de mes 

pensées et de certains écrits théoriques sur le sujet, j’ai songé qu’il pouvait y avoir 

une certaine porosité entre les images artistiques et les images informatives, dans le 

sens ou ces dernières présentent parfois des préoccupations esthétiques qui sont à 

rapprocher de certaines œuvres d’art. De plus, le fait d’introduire dans le cours d’arts 

plastiques des images qui proviennent de différents horizons est susceptible 

d’intéresser un peu plus les élèves ou du moins de leur proposer des images dont ils 

connaissent déjà les codes. Ces images qui proviennent de différents médias sont 

pour la plupart déjà connues par les élèves car elles sont véhiculées continuellement 

dans notre société sans pour autant être forcément expliquées au public. J’offre ici la 

possibilité à mes élèves d’apprendre à décrypter ces images qu’ils ont toujours 

contemplées. Ils comprennent ainsi que les images ne se donnent  pas comme des 

évidences, mais qu’il y a toujours un sens recherché derrière chaque image. Ces 

considérations m’ont donné l’occasion de proposer un nouveau dispositif de cours où 

les élèves devaient détourner des images publicitaires. Ces images devaient 

conserver une esthétique publicitaire tout en dévalorisant l’objet représenté afin d’en 

modifier les techniques de communication ainsi que le message véhiculé. 

Cette réflexion sur les moyens mis en œuvre dans l’éducation nationale pour 

développer un regard critique des élèves sur les images est à poursuivre, car les 

images évoluent en même temps que la société. Nous serons sûrement bientôt en 

présence de nouveaux types d’images qui proposeront de nouveaux messages ou 

de nouvelles expériences. Nous sommes par exemple déjà en présence des 

casques de réalité virtuelle, que l’on place sur les yeux pour s’immerger visuellement 

dans un univers virtuel. L’évolution des moyens mis en place pour apprécier les 

images remet sans cesse en question le rapport au réel qu’elles entretiennent ainsi 

que l’expérience vécue par le spectateur. Comme dis précédemment, l’illusion tend à 

devenir trop parfaite, il serait donc bon pour les nouvelles générations d’être 

éduquées aux images, afin qu’à long terme, le simulacre ne prenne pas le dessus 

sur la réalité.  
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Résumé Français : 

 

Notre société nous propose continuellement une infinité d’images que les élèves ne 

sont pas toujours en mesure d’analyser correctement. J’ai donc choisi d’étudier 

comment il me serait possible de développer parmi mes élèves un regard critique et 

conscient sur les images qu’ils observent. Dans ce mémoire, je m’intéresse d’abord 

au cadre théorique pertinant et aux attentes de l’Education Nationale en ce qui 

concerne l’éducation aux images et j’ai remarqué que c’est un sujet sur lequel on 

nous demande de nous pencher particulièrement. Ensuite, je réfléchis à l’impact des 

images sur leur public et sur leur caractère omniprésent et hétéroclite dans la vie 

moderne en questionnant leur rapport au réel. Cette démarche me conduit à 

développer l’idée que l’image n’est qu’une représentation du monde. Enfin, je me 

figure qu’il pourrait être judicieux de proposer des dispositifs d’enseignement fondés 

sur des images ne provenant pas nécessairement du monde de l’art. Mon objectif est 

d’analyser des images dont les élèves pensent déjà connaître les codes et les 

messages afin de les faire travailler sur des représentations à l’aide d’un regard 

rafraîchi. 

 

English summary : 

Our society continually offers countless pictures that students are not often able to 

analyse correctly. That is why I have decided to study how it would possible to 

develop among my learners a critical awareness on the pictures they observe. First, 

in this report I study the relevant theoretical framework and the expectations of 

National Education in relation to image training and I observe that our teaching 

authorities particularly insist on this type of education. Then, I examine the impact of 

images on viewers and the fact that pictures are extremely varied and omnipresent in 

modern life, by questioning their connection to reality. This approach leads me to 

develop the idea that pictures are mere representations of the world. Finally, I 

suggest that it might be a good idea to propose teaching modules based on pictures 

that do not originate from the world of art. My goal is to analyse pictures with codes 

and messages that are supposedly familiar to students in order to make learners 

work on representations with a fresh vision. 
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https://www.google.fr/url?sa=t&rct=j&q=&esrc=s&source=web&cd=14&cad=rja&uact=8&ved=0ahUKEwiQq87KzLnMAhWD3SwKHZenC-kQFghrMA0&url=http%3A%2F%2Fwww.ensci.com%2Ffile_intranet%2Fmastere_ctc%2Fetude_Muzhou_Huang.pdf&usg=AFQjCNGvGsR37DmhgU4FpVtYmAZdOGgpCg&bvm=bv.121070826,d.bGg
https://www.google.fr/url?sa=t&rct=j&q=&esrc=s&source=web&cd=14&cad=rja&uact=8&ved=0ahUKEwiQq87KzLnMAhWD3SwKHZenC-kQFghrMA0&url=http%3A%2F%2Fwww.ensci.com%2Ffile_intranet%2Fmastere_ctc%2Fetude_Muzhou_Huang.pdf&usg=AFQjCNGvGsR37DmhgU4FpVtYmAZdOGgpCg&bvm=bv.121070826,d.bGg
https://www.google.fr/url?sa=t&rct=j&q=&esrc=s&source=web&cd=14&cad=rja&uact=8&ved=0ahUKEwiQq87KzLnMAhWD3SwKHZenC-kQFghrMA0&url=http%3A%2F%2Fwww.ensci.com%2Ffile_intranet%2Fmastere_ctc%2Fetude_Muzhou_Huang.pdf&usg=AFQjCNGvGsR37DmhgU4FpVtYmAZdOGgpCg&bvm=bv.121070826,d.bGg
https://www.google.fr/url?sa=t&rct=j&q=&esrc=s&source=web&cd=14&cad=rja&uact=8&ved=0ahUKEwiQq87KzLnMAhWD3SwKHZenC-kQFghrMA0&url=http%3A%2F%2Fwww.ensci.com%2Ffile_intranet%2Fmastere_ctc%2Fetude_Muzhou_Huang.pdf&usg=AFQjCNGvGsR37DmhgU4FpVtYmAZdOGgpCg&bvm=bv.121070826,d.bGg
https://www.google.fr/url?sa=t&rct=j&q=&esrc=s&source=web&cd=14&cad=rja&uact=8&ved=0ahUKEwiQq87KzLnMAhWD3SwKHZenC-kQFghrMA0&url=http%3A%2F%2Fwww.ensci.com%2Ffile_intranet%2Fmastere_ctc%2Fetude_Muzhou_Huang.pdf&usg=AFQjCNGvGsR37DmhgU4FpVtYmAZdOGgpCg&bvm=bv.121070826,d.bGg
https://www.google.fr/url?sa=t&rct=j&q=&esrc=s&source=web&cd=14&cad=rja&uact=8&ved=0ahUKEwiQq87KzLnMAhWD3SwKHZenC-kQFghrMA0&url=http%3A%2F%2Fwww.ensci.com%2Ffile_intranet%2Fmastere_ctc%2Fetude_Muzhou_Huang.pdf&usg=AFQjCNGvGsR37DmhgU4FpVtYmAZdOGgpCg&bvm=bv.121070826,d.bGg
https://www.google.fr/url?sa=t&rct=j&q=&esrc=s&source=web&cd=14&cad=rja&uact=8&ved=0ahUKEwiQq87KzLnMAhWD3SwKHZenC-kQFghrMA0&url=http%3A%2F%2Fwww.ensci.com%2Ffile_intranet%2Fmastere_ctc%2Fetude_Muzhou_Huang.pdf&usg=AFQjCNGvGsR37DmhgU4FpVtYmAZdOGgpCg&bvm=bv.121070826,d.bGg
https://www.google.fr/url?sa=t&rct=j&q=&esrc=s&source=web&cd=14&cad=rja&uact=8&ved=0ahUKEwiQq87KzLnMAhWD3SwKHZenC-kQFghrMA0&url=http%3A%2F%2Fwww.ensci.com%2Ffile_intranet%2Fmastere_ctc%2Fetude_Muzhou_Huang.pdf&usg=AFQjCNGvGsR37DmhgU4FpVtYmAZdOGgpCg&bvm=bv.121070826,d.bGg
https://histoireetsociete.wordpress.com/2011/09/13/le-point-de-vue-de-wang-guangyi-propagande-et-marketing/
https://histoireetsociete.wordpress.com/2011/09/13/le-point-de-vue-de-wang-guangyi-propagande-et-marketing/
http://www.aec.at/news/
https://www.ac-paris.fr/portail/jcms/sites_10174/numerique
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-Site d’Eduscol - EMI : 
http://www.education.gouv.fr/cid21004/l-education-a-l-image-au-cinema-et-a-l-
audiovisuel.html , repéré le 14/01/2017 
 
-Site d’Eduscol – Banque d’images : 
http://eduscol.education.fr/cdi/res/ressource-enseignement/banques_dimages_lib , 
repéré le 14/01/2017 
 
-Jean-Claude Farault : Cahier pédagogique, n°450 Images, repéré à 
http://www.cahiers-pedagogiques.com/L-affiche-fertile , le 06/03/2017 
 
-Site officiel de l’Encyclopédia Universalis, article « Image » : 
http://www.universalis.fr/encyclopedie/image/ , repéré le 18/02/2017 
 
-Site d’Osamu Sato, artiste et programmeur 
http://www.osamusato.net/ , repéré le 25/01/2017 
 

 

Vidéo : 

-Grégoire Dupond, 08/05/2011, Piranesi: Carceri d'invenzione,  

Repéré à https://www.youtube.com/watch?v=FlcbxAr11Pc 

 

Ludographie : 

-Atsushi Inaba (producteur), Hideki Kamiya (directeur), 2006, Okami, Capcom 

(éditeur), Clover Studio (développeur), Play Station 2 

 

 

 

 

 

 

 

 

 

 

 

 

 

 

http://www.education.gouv.fr/cid21004/l-education-a-l-image-au-cinema-et-a-l-audiovisuel.html
http://www.education.gouv.fr/cid21004/l-education-a-l-image-au-cinema-et-a-l-audiovisuel.html
http://eduscol.education.fr/cdi/res/ressource-enseignement/banques_dimages_lib
http://www.cahiers-pedagogiques.com/L-affiche-fertile
http://www.universalis.fr/encyclopedie/image/
https://www.youtube.com/watch?v=FlcbxAr11Pc
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Annexes 

 

1. Fiche de cours réalisée pour les classes de sixièmes 

 
Cycle et niveau 
Ancrage /programme 
 

Cycle 3-6èmes 

La ressemblance : découverte, prise de conscience et 
appropriation de la valeur expressive de l’écart dans la 

représentation. 
 
Demande et 
modalités 
d’énonciation  
 
Consignes 
 
Contraintes 
 
 

 
« Faites vivre l’image » 
 
 

Vous donnerez vie à l’image distribuée   
 
 

Travail individuel en 2 ou 3 dimensions, en 2 séances avec 
comme support la photographie Milk, de Jeff Wall réalisée en 1984 
 
 

 
Formulation de 
questionnement(s) 
 
 (dans la durée)  
 
 

Quelles sont les relations entre l’image et son référent ? 
Comment donner vie à une image ? 
Ce qui est représenté dans l’image est-il nécessairement ce qui 
existe ou ce qui a existé ? 

 
Scénario 
pédagogique: 
durée, matériel, 
etc. 
 

Réalisation plastique en technique libre, en deux séances. 
-Première séance : Analyse collective de l’image, développement 
de certaines pistes de réflexion et mise au travail. 
-Deuxième séance : Finalisation du travail, verbalisation et 
présentation de références 
 

 
Repérages  des 
compétences  
(comment et 
quand) 

Choisir, organiser et mobiliser des gestes, des outils et des  matériaux en 

fonction des effets qu’ils  produisent. 

 

Se repérer dans les étapes de la  réalisation d’une production plastique  

individuelle ou  collective, anticiper les difficultés éventuelles 

 

Justifier des choix pour rendre compte du cheminement qui conduit de 

l’intention à la réalisation 
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Œuvres et notions 
engagées / 
questionnements 
 

 
Jeffrey Shaw : Legible city, 1989 
 
 

  
Christo et Jeanne-Claude : Le Pont-Neuf emballé, 1985 
 
 

 
Edward Muybridge : Le galop de Daisy, 1878 
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2. Image à l’origine de la pratique des élèves pour le sujet « Faites vivre l’image » 

 

 

Jeff Wall : Milk, 1985 
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3. Fiche de cours réalisée pour les classes de quatrièmes 

 
Cycle et niveau 
Ancrage 
/programme 
 

Cycle 4-4èmes 
La création, la matérialité, le statut, la signification des images : 
l’appréhension et la compréhension de la diversité des images ; 

leurs propriétés plastiques, iconiques, sémantiques, symboliques ; 
les différences d’intention entre expression artistique et 
communication visuelle, entre œuvre et image d’œuvre. 

 
Demande et 
modalités 
d’énonciation  
 
Consignes 
 
Contraintes 
 
 

 
« Anti-pub » 
 
Vous détournerez des publicités prélevées dans des magazines 
de manière à ce qu’elles ne fassent plus vendre 

 
 
Réalisation en 2 ou 3 dimensions, en 40 minutes par groupes. 
 
 

 
Formulation de 
questionnement(s) 
 
 (dans la durée)  
 
 

Comment transformer une image informative en image à 
prétention artistique ? 
Comment se pense et se réalise une image ? 
Comment changer les techniques de communication au sein d’une 
image ? 

 
Scénario 
pédagogique: 
durée, matériel, 
etc. 
 

Séquence réalisée en une heure : 
-10 min d’interaction pour mieux définir l’image publicitaire et 
l’image artistique 
-40min de réalisation par les élèves, en groupe 
-5 min de présentation de quelques travaux et de références 
artistiques 

 
Repérages  des 
compétences  
(comment et 
quand) 

Exploiter des  informations et de la documentation, notamment 
iconique, pour servir un projet de création 
 
Confronter intention et réalisation dans la conduite d’un projet pour 
l’adapter et le réorienter, s’assurer de la dimension artistique de 
celui-ci 
 
Expliciter la pratique  individuelle ou  collective, écouter et 
accepter les avis divers et contradictoires 
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Œuvres et notions 
engagées / 
questionnements 
 

 
Wang Guangyi : Coca-cola, 1990 
 

 
Banksy : Out of stock, 2011 
 

 
Shepard Fairey : Installation du logo Obey dans l’espace publique 

 


