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Essayer de décrire ce que tu vois puis chercher à comprendre ce que
l’artiste a voulu dire ou souligner, ça peut t’aider à te faire un avis sur un
sujet et à trouver les mots pour en parler. On dépasse petit à petit le
stade du « C’est beau ou ce n’est pas beau » pour commencer à explorer
en soi ce que l’œuvre provoque en nous. Tu verras qu’on peut trouver
intéressante une œuvre qui n’est pas forcément belle. Ça sert à ça de
voir des œuvres d’art : libérer ses émotions, sa sensibilité et exprimer les
choses. Tu comprendras vite qu’en voir te donnera envie d’en voir
d’autres et peut-être même de pratiquer une activité artistique. 

Cette découverte des grandes familles d’arts visuels et leurs principaux
courants a pour but de te donner envie d’en savoir plus. En savoir plus,
ce peut être ouvrir un livre d’art, explorer les sites des musées sur le net
ou, encore mieux, pousser les portes des musées. Il y en a de très
intéressants à La Réunion. On peut y voir des expositions permanentes
mais aussi des expositions temporaires. C’est important pour toi d’aller à
la rencontre des œuvres en vrai. Et c’est passionnant de se dire que,
parfois, l’objet qui est devant toi a plusieurs siècles voire même plusieurs
milliers d’années ! Au musée, tu peux y aller en famille ou avec tes amis.
C’est très amusant de se faire un avis sur une œuvre et d’en discuter
avec ses proches. Et c’est encore plus intéressant quand les autres ne
sont pas d’accord avec toi !

Pour finir, cette petite découverte de l’art, cette mise en bouche, doit te
donner envie de t’exprimer sans complexes, sans freins. C’est ça qui est
bien en art. Bien sûr qu’il y a des vérités, des techniques à connaître, des
dates, des époques mais ce que tu dois comprendre c’est que chacun a
son mot à dire sur un tableau, une photo, une sculpture. Il n’y a pas de
risque de se tromper lorsque tu parles avec ton cœur, avec tes
émotions. D’ailleurs, ce qui fait le plus plaisir à un artiste c’est quand le
spectateur s’approprie son travail. L’œuvre est à tout le monde dès lors
qu’elle est exposée. C’est ça qu’il faut retenir. C’est un échange entre
l’objet, la sensibilité de l’artiste et la tienne. La magie n’opère que si tu
prends pleinement part à cette magnifique discussion. 
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LA

GRAVURE



Graver c’est d’abord dessiner sur un objet en
creusant, ou en incisant sa surface. L’objet ainsi
marqué permet ensuite de reproduire un dessin en
plusieurs exemplaires sur une feuille de papier ou
une autre matière imprimable. On peut parler
d’estampe mais aussi couramment de gravure
lorsque le dessin a été imprimé de cette façon.
L'intérêt pédagogique de ce genre d’images dans
l'apprentissage de la lecture a été mis en évidence
par le philosophe Comenius et le graveur et
intellectuel Roger de Piles à la fin du XVIIème siècle.
De Piles fait la promotion des estampes auprès des
gens qui ne savent ni lire ni écrire, ce qui est le cas
pour la plupart des gens à cette époque. Chaque
personne peut choisir des sujets gravés que De Piles
lui propose. Il dresse toute une liste d’avantages que
l’estampe possède pour développer l’instruction des
gens : elle imite le monde environnant, elle instruit
d'une manière plus forte que la parole, elle réduit le
temps que l'on consacrerait à rafraichir sa mémoire,
elles représentent les choses absentes comme si elles
étaient devant nos yeux, elle ne prend pas beaucoup
de place, elle forme le goût aux bonnes choses et aux
beaux-arts. D’ailleurs, les estampes sont alors de
bons moyens pour les artistes et penseurs de
communiquer.



gravure sur bois de fil

gravure sur cuivre
gravure sur cuivre

LES TECHNIQUES DE GRAVURE

Le premier support utilisé a été le bois, au
Moyen-Âge et il a été utilisé pendant très
longtemps. Le graveur prend une planche de
bois, y trace son dessin au crayon, au pinceau
ou avec l'outil qui lui convient le mieux. Ensuite,
il prend des outils spéciaux, le plus simple est
un canif ou un petit couteau avec une lame très
affûtée. Il faut creuser le bois et enlever tout ce
qui n'est pas le dessin, c'est-à-dire tout ce qui
devra apparaître en blanc. On appelle cela la
taille d'épargne : on épargne le dessin. Certains
outils, comme les gouges, servent à enlever des
morceaux de bois plus larges. Quand la gravure
est terminée, on passe sur la planche un
rouleau de caoutchouc qu'on a d'abord passé
sur de l'encre. C'est une encre épaisse qui reste
à la surface du bois et pas dans les creux. On
pose sur la planche une feuille de papier, et on
la frotte bien pour que l'encre se reporte du
bois sur le papier. Cette opération s'appelle
l’estampage. On retire la feuille : le dessin est
sur le papier. On peut recommencer, et faire
autant de gravures qu'on veut. Comme
l'estampage n'est pas très facile, on a vite
trouvé une meilleure solution, en mettant le
bois et la feuille de papier sous une presse, d’où
le terme impression.

Arrestation du roi et de sa famille à

Varenne le 22 juin 1791

Jean-Baptiste Letourmi, 1984

À la fin du Moyen-Âge et à la Renaissance, on
invente une nouvelle technique. On ne se sert
plus du bois, mais de plaques de cuivre. Et le
principe change aussi : cette fois, ce n'est plus
la taille d'épargne, mais la gravure en creux.
Maintenant, on creuse dans le métal ce qui sera
un trait du dessin. On n'utilise donc plus le
couteau mais le burin. On peut faire des traits
extrêmement fins, ce qui n'était pas possible
avec le bois. Pour imprimer, on passe de l'encre
sur la plaque mais cette fois on la fait bien
pénétrer dans les creux. Ensuite, on essuie la
plaque, de façon à ce qu'il n'y ait plus d'encre
sur le dessus de la plaque mais seulement dans
les creux qui donneront les traits du dessin. On
met la feuille de papier sur la plaque et le tout
sous la presse. Le papier pressé va chercher
l'encre au fond des creux, les traits du dessin
s'impriment.

La Samaritaine
Rembrandt, 1657



l'eau-forte

gravure sur cuivre
la lithographie

LES TECHNIQUES DE GRAVURE

Plus tard, on perfectionne encore la technique.
Graver au burin, c'est difficile. On trouve une
méthode plus facile : la plaque de cuivre est
recouverte d'un vernis fin. On dessine en
grattant simplement le vernis puis on trempe la
plaque dans de l'acide, d’où le terme eau-forte.
L'acide est arrêté par le vernis, mais il attaque
le cuivre partout où le vernis a été gratté et il
creuse donc le métal. Il n'y a alors plus qu'à
enlever le vernis en le faisant fondre et on a
une plaque gravée qu'on imprime. 

La chambre
Ouvrage illustré de 7 eaux fortes

Marlyne Voisin, 1999

À la fin du XVIIIème siècle, en Allemagne, Aloys
Senefelder découvre un nouveau procédé.
Cette fois, on n'utilise ni le bois, ni le métal mais
la pierre. Il s'agit de pierre calcaire, au grain très
fin, qu'on lisse soigneusement pour avoir une
surface bien plate. On ne creuse plus, on se
contente de dessiner avec des crayons gras et
des encres également grasses. La lithographie
n'est ni en relief, ni en creux mais un procédé à
plat. Ensuite, on mouille la pierre avec un
rouleau puis on passe un rouleau encreur, lui
aussi passé dans l'encre grasse. Comme l'encre
grasse n'aime pas l'eau, elle ne peut pas rester
là où on a dessiné. Quand on passe le rouleau
encreur, c'est le contraire : l'encre se pose sur le
dessin, et pas sur les endroits qui restent en
blanc puisqu’ils sont mouillés. On peut alors
mettre la feuille de papier sur la pierre et on
passe sous la presse pour imprimer. Beaucoup
d'artistes ont fait de la lithographie au XIXème
siècle.

Sans titre
Gilbert Payet, 1991



gravure sur bois debout/de

bout

gravure sur cuivre
la linogravure

LES TECHNIQUES DE GRAVURE

Toujours au XIXème siècle, on redécouvre un
nouveau moyen de faire de la gravure sur bois.
Cette fois on ne prend pas de simples planches
mais des morceaux de bois debout qui sont des
bois très durs. Pris dans le sens des fibres du
bois, on peut graver ce bois beaucoup plus
facilement. On ne se sert plus du canif mais du
burin, comme pour le cuivre, et on peut obtenir
des dessins extrêmement fins. L'avantage par
rapport au cuivre, c'est que c'est toujours une
gravure en relief qu'on peut imprimer en même
temps que le texte pour les livres et les
journaux. Ce sont les gravures que l'on trouve
dans tous les livres de cette époque. Tu connais
peut-être les images des romans de Jules 
Verne ? 

Planche gravée, Gustave Doré, 1856,

gravée par Héliodore Pisan

La linogravure est utilisée par de grands
artistes. Elle ressemble à la gravure sur bois,
mais elle est plus facile. On utilise des
morceaux de linoléum, un matériau qui servait
autrefois à recouvrir les sols et qui est souple.
On le grave avec des petites gouges fines.

Sans titre
Alice Bailly, 1924

Aujourd'hui, on n'a plus besoin de gravures pour faire des images ou des
illustrations de livres. On continue à faire des gravures, en utilisant toutes les
techniques, uniquement pour le plaisir ou pour réaliser des œuvres d'art. 
En général les gravures sont imprimées à un petit nombre d'exemplaires, entre 50
et 250, par exemple, elles sont numérotées et signées par l'artiste pour être
vendues. Les planches de bois, les plaques de cuivre sont détruites ou rayées, les
pierres de lithographie sont effacées pour resservir. Les acheteurs savent qu'ils
possèdent une œuvre rare, ce qui lui donne de la valeur.



Analysons une œuvre de l’artiste

japonais Hiroko Okamoto, veux-tu ?

A TOI DE JOUER !
Si tu devais faire une gravure, que


ferais-tu ?
Quelles techniques utiliserais-tu ?

Que vois-tu dans cette image ?
 Maintenant que tu l’as décrite, quels sens


peux-tu lui donner ? 





Tout d’abord, l’image est surprenante. Il s’agit d’un pull-over, tout
du moins du haut d’un pull-over. C’est drôle comme image non ?
C’est curieux d’utiliser la gravure pour donner à voir un objet aussi
quotidien, aussi banal. Une fois le choix de cet objet fait, on
pourrait s’attendre à ce que ce soir la photographie qui soit utilisée
pour nous montrer ce pull ou les détails de ce pull. 
On peut donc souligner la grande liberté de l’artiste qui peut se
dire : Pourquoi n’aborderais-je pas ce sujet ? J’en ai le droit après
tout. Et pourquoi n’utiliserais-je pas la gravure pour montrer cette
partie d’un pull ? Tout est permis en art en effet.
Il est difficile de se mettre dans la tête de cet artiste et de trouver
dans l’image les explications qui l’ont mené à réaliser cette œuvre.
On peut toutefois remarquer l’impressionnant réalisme de l’œuvre.
On dirait une photographie, on dirait un vrai pull. Peut-être
d’ailleurs n’y a-t-il pas de raisons particulières au choix de cet objet
sinon l’envie de rendre hommage par une technique artistique une
autre technique, celle du tissage en l’occurrence ? Vois comment
les détails sont extrêmement bien rendus. L’image bien que
totalement construite montre bien la technicité, la précision qu’il
faut pour pouvoir tricoter un tel ouvrage aussi banal soit-il. Une
technique qui rendrait hommage à une autre. Note enfin la grande
richesse des gris, toutes ces nuances d’une même couleur.
Lorsqu’une seule couleur est ainsi déclinée en nuances, on parle
de camaïeu. Peut-être que ce pull peut évoquer des souvenirs
d’hiver, d’enfance, au spectateur. Ce pull ressemble à des millions
d’autres pulls. Ainsi un objet tout simple peut, grâce à une
démarche artistique, évoquer bien des choses. Tu peux même le
trouver tout simplement joli ou pas.

Je t'aide à comprendre....



LA

PEINTURE



Dessiner et peindre semblent être un besoin
fondamental de l'être humain. Dès le plus jeune
âge, les enfants dessinent et peignent. C'est avec
le langage la forme d'expression privilégiée de
l'homme pour décrire et expliquer le monde.
Depuis que l'homme a été en capacité de réfléchir
à sa condition d’homme et à son environnement, il
semble ne pas avoir cessé de peindre. Il a
commencé par s’exprimer sur les murs d'abord
puis sur d'autres supports en décrivant des scènes
de la vie quotidienne. On parle alors de peintures
rupestres. La plus ancienne d’entre elles
remonterait à 45 000 ans avant J.C. et se situe
dans une grotte des îles Célèbes, au sud des
Philippines. La peinture consiste généralement à
dessiner et à poser des couleurs sur le dessin.
Mettre en deux dimensions ce qui existe en trois
dimensions exige de développer la perspective :
par exemple, un objet apparaissant au premier
plan doit être dessiné plus grand que celui dessiné
en arrière-plan.



le portrait

gravure sur cuivre
le paysage

la nature morte

LES GENRES & MOUVEMENTS

ARTISTIQUES

C’est une représentation d’une personne réelle
ou imaginaire. Il peut être réaliste ou plus
abstrait mais le spectateur doit être capable de
reconnaitre qu’il s’agit là d’un visage humain. Le
portrait trouve ses origines dans l'époque
antique. Les premiers sont attribués aux
égyptiens entre 2700-2300 avant JC.

© Claire DARDEL
d'après "La  jeune fille à la perle"
Vermeer, vers 1665

Le paysage a longtemps servi de décor aux scènes peintes. Dans les représentations religieuses, chrétiennes,
il a pris de plus en plus d’importance car il permettait de rendre les messages plus compréhensibles auprès
d’une population qui ne savait pas lire. Les historiens considèrent le peintre anversois Joachim Patinier
(1483-1524) comme l'inventeur du paysage en tant que genre à part entière en Occident. Cependant, au
regard de l’histoire, il semble bien que ce soit les Chinois qui ont été les premiers à placer le paysage au
cœur de leur préoccupations artistiques et, ce, depuis plus d’un millénaire. « Paysage » se dit « shan shui » en
mandarin : la montagne et l’eau. 

En automne au bord de l'étang, attribué à Qian Xuan (1235- après 1301),

dynastie Yuan.

Comme tout art, la peinture et l’histoire de la peinture fonctionnent par genres ou
par mouvements artistiques.

Une nature morte est un genre artistique,
pictural, qui représente généralement sous
forme de peinture ou photographie des objets :
des fruits, des fleurs, des vases, des objets ou
des êtres inanimés.

© Claire DARDEL,
d'après "Nature morte aux pommes et aux


oranges" 
Paul Cézanne, 1899



le romantisme

le naturalisme

gravure sur cuivre
le réalisme

gravure sur cuivre

LES GENRES & MOUVEMENTS

ARTISTIQUES

Le romantisme est un mouvement artistique né
en Allemagne et en Angleterre vers la fin du
XVIIIème siècle puis qui se répand en Europe au
cours du XIXème siècle. C'est d’ailleurs le
principal courant artistique de la première
moitié du XIXème siècle. Le romantisme n'est
pas seulement en rapport avec des attitudes ou
des décors romantiques (liés à l’amour). Au
contraire, le romantisme est une idée de la vie
et du monde, souvent triste, grave, sérieuse ou
même tragique. Tout un tas de sensations que
ressent l’artiste romantique. Le poète a
l’impression d’être étranger au monde, un peu
rebelle parfois, en décalage par rapport à son
époque ou son environnement. 

© Claire DARDEL
d'après "Le voyageur contemplant une mer de


nuages"
Caspar David Friedrich, 1818

Le naturalisme est d’abord un mouvement
littéraire qui naît dans la seconde moitié du
XIXème siècle dans toute l’Europe. Le
naturalisme s’inspire des sciences
expérimentales et de la pensée d’un chercheur
de cette époque, Claude Bernard. Les
naturalistes les utilisent pour décrire et à
expliquer la société dans laquelle ils vivent.

Histoire naturelle de la Chine : les insectes
Edward DONOVAN, 

Le réalisme est un courant des arts visuels mais
aussi de la littérature qui couvre toute la
seconde moitié du XIXème siècle, plus
précisément entre 1830 à 1900. Les artistes
représentent ainsi le monde qui les entoure, la
société de leur époque da manière la plus
réaliste possible, sans chercher à l’embellir
contrairement au mouvement romantique.

© Claire DARDEL
d'après "Des glaneuses"
Jean-François Millet, 1857

Photo (C) RMN-Grand Palais (MNAAG, Paris) / Jean-Gilles Berizzi
Paris, musée Guimet - musée national des Arts asiatiques



l'impressionnisme

l'expressionnisme

gravure sur cuivre
le fauvisme

LES GENRES & MOUVEMENTS

ARTISTIQUES

L'impressionnisme est un courant de peinture

française né pendant la seconde moitié du

XIXème siècle. Il marque la rupture de l'art

moderne avec l'académisme.

L'impressionnisme est notamment caractérisé

par une tendance à noter les impressions

fugitives, la mobilité des phénomènes, les

mouvements fluides plutôt que l'aspect stable

des choses. La fragilité de l’instant. © Claire DARDEL

d'après "Le déjeuner des Canotiers"
Auguste Renoir, 1880-1881

L'expressionnisme est un courant artistique né
au début du XXème siècle en Europe du Nord,
particulièrement en Allemagne, qui a touché
beaucoup de domaines : la peinture et le
cinéma surtout mais aussi la littérature, la
musique et le théâtre. Il se caractérise par des
lignes épaisses et des couleurs violentes. Ce
n'est pas un style avec des règles précises mais
plutôt une volonté d'exprimer une émotion
propre à l'artiste. © Claire DARDEL

d'après "Deux femmes dans la rue"
Ernst Ludwig KIRCHNER, 1914

Le fauvisme est né en France en 1905 et se
termine vers 1910. En 1905, le public fut
choqué par des tableaux aux couleurs pures et
violentes. Le mot "fauve" a alors été prononcé
par de Louis Vauxcelles, un journaliste qui
compara l’ambiance de cette exposition à celle
d’une cage aux fauves. Les peintres concernés
se sont ensuite approprié ce mot. Le chef du
fauvisme est Henri Matisse. Le fauvisme traduit
ce que l'artiste pense et ressent envers ce qu'il
peint. C’est un peu comme s’il peignait ses
émotions. Les couleurs sont vives,
généralement pures. Elles sont plutôt chaudes
et les formes sont simples. Les artistes fauves
les plus connus sont : André Derain (1880-
1954), Raoul Dufy (1877-1953), Henri Matisse
(1869-1954) et Georges Braque (1882-1963).

© Claire DARDEL
d'après "La Raie verte"
Henri Matisse, 1905



l'art abstrait

le futurisme

gravure sur cuivre
le cubisme

LES GENRES & MOUVEMENTS

ARTISTIQUES

L'art abstrait est un art qui ne prend pas pour
modèle la réalité. L'œuvre abstraite ne montre
donc pas de formes naturelles mais elle peut
être faite de formes géométriques. Cet art a été
inventé au XXème siècle. C'est l'inverse de l'art
figuratif où l'artiste cherche à imiter ce qu’il voit
ou imagine. Donc l'art abstrait ne représente
pas des hommes, des paysages, des objets de
la nature. L'abstraction consiste à isoler par la
pensée une ou plusieurs représentations
intellectuelles.

© Claire DARDEL
d'après "Composition en rouge, jaune, bleu et


noir"
Piet Mondrian, 1921

Le futurisme est un mouvement artistique et
littéraire né au XXème siècle en Europe. Ce
mouvement exista et se développa de 1909 à
1920. Il met en avant le monde moderne et
contemporain : la ville, les machines. Il est né
en Italie avec le poète Marinetti.

Nature morte à la bouteille 
Umberto Boccioni, 1912

Le cubisme est un mouvement artistique né au
début du XXème siècle. Les artistes cubistes
représentent les objets et les corps avec des
formes géométriques simples et en proposant
plusieurs angles de vue du sujet en même
temps. Il y a peu de courbes et pas de
perspective. C'est le peintre Henri Matisse qui le
premier a parlé de petits cubes à propos d'un
paysage de Georges Braque exposé au salon
d'automne de 1908. Un critique d'art, Louis
Vauxelles, a ensuite parlé de cubisme dans un
article.

© Claire DARDEL
d'après "Nature morte sur la table"
Georges Braque, 1914

Photo (C) Centre Pompidou, MNAM-CCI, Dist. RMN-Grand Palais / image Centre

Pompidou, MNAM-CCI

centre national d'art et de culture Georges-Pompidou
http://www.centrepompidou.fr



le dadaïsme

la performance

gravure sur cuivre
le surréalisme

LES GENRES & MOUVEMENTS

ARTISTIQUES

Le dadaïsme ou mouvement Dada est un
mouvement artistique apparu vers le début du
XXème siècle après la Première Guerre
mondiale. Il se caractérisa par une remise en
cause de tous les principes et contraintes
idéologiques, artistiques et politiques.
Traumatisés par les atrocités de la guerre, les
artistes Dada ont alors voulu dénoncer toutes
les valeurs de la société d’avant-guerre. Ils
s'éloignent des règles qui ont gouverné le
monde de l'art jusque-là et utilisent pour cela
des objets du quotidien. Le mouvement n’a pas
vécu très longtemps, de 1916 à 1923. On peut
dire que le surréalisme l’a remplacé. © Claire DARDEL

d'après "Die Unübertreffliche"
Erwin Blumenfeld, 1920

La performance est une œuvre qui se présente
sous la forme d'une action accomplie par un ou
plusieurs artistes. Elle est née au cours du
XXème siècle, en Europe puis aux États-Unis, au
sein des mouvements futuristes, dadaïstes et
surréalistes. La performance utilise le corps et
les sens. Le happening est une variante de la
performance qui se présente sous la forme
d'une suite d'événements sans l’intervention de
l’artiste.

The artist is present,
Marina Abramovic, 2010

Le surréalisme est un mouvement artistique né
au XXème siècle. Le poète André Breton dit que
c’est quelque chose d'automatique qui sert à
exprimer le vrai fonctionnement de la pensée.
On parle de la toute-puissance du rêve. Le
surréalisme c’est ce qui est « au-dessus du
réalisme ». Il s'inspire du mouvement Dada et
explore les thèmes de l'inconscient et de
l'imaginaire. Il est donc proche de la
psychanalyse. Les œuvres surréalistes mettent
en scène des éléments insolites, sans rapport
les uns avec les autres et les déforment. C’est
vrai dans le cinéma, les arts plastiques et la
musique.

© Claire DARDEL
d'après "Les amants"
René Magritte, 1928



le pop-art

l'art cinétique

gravure sur cuivre
le minimalisme

LES GENRES & MOUVEMENTS

ARTISTIQUES

Le pop art est né au milieu des années 1950
puis se répand rapidement à l'ensemble du
monde occidentalisé dans le contexte de la
société industrielle capitaliste. Celle-ci s'appuie
sur les nouvelles technologies en plein essor
dont les artistes pop vont s'emparer. Le pop art
américain émerge avec des artistes tels
qu'Andy Warhol, Roy Lichtenstein, Claes
Oldenburg, Robert Rauschenberg, Jasper Johns,
David Hockney et James Rosenquist. Mais ce
mouvement ne se limite plus seulement au
domaine des arts plastiques : il touche autant la
musique, la mode et les arts appliqués et bien
d'autres domaines de la culture.

© Claire DARDEL
d'après "M.Maybe"

Roy Lichtenstein, 1965

L'art cinétique est un courant artistique né à
Zurich en 1960 et qui cherche à recréer du
mouvement à partir de formes fixes. Le
mouvement peut être produit par le vent, le
soleil, un moteur ou le spectateur. L'art
cinétique englobe une grande variété de
techniques et de styles différents. © Claire DARDEL

d'après "Sérigraphie"
François Morellet, 1980

Ce courant artistique est né au début des
années 1960 aux États-Unis, en réaction contre
l'expressionnisme. Le minimalisme est une
forme d'art où, avec le minimum de détails,
l'artiste provoque un maximum de sensations.
Il se définit par une recherche de l'essentiel. 

© Claire DARDEL
d'après "Carré noir sur fond blanc"
Kasimir Malevitch, 1915

https://fr.vikidia.org/wiki/Expressionnisme


l'art conceptuel

l'art numérique

gravure sur cuivre
le land art

LES GENRES & MOUVEMENTS

ARTISTIQUES

L’Art conceptuel désigne une période artistique
qui est née dans les années 1960. Ce serait
comme séparer l'objet d'art et l'œuvre d'art.
C’est le concept qui devient plus important que
l’objet, le tableau, la sculpture. Les artistes
conceptuels veulent savoir s’il est possible de
faire une œuvre d'art sans fabriquer un objet
d'art. Ils continuent à réaliser des tableaux, des
dessins, des sculptures ou aquarelles mais
produisent de nouvelles formes d’art en plus :
des vidéos, des programmes informatiques, des
performances, des textes, des installations.
C’est l’idée qui prime sur la forme, sur le
résultat. 

© Claire DARDEL
d'après "The Comedian"
Maurizio Cattelan, 2019

La peinture numérique ou digital painting, est
née dans les années 1990. L'artiste numérique
emploie des techniques de peinture pour créer
la peinture numérique directement sur
l'ordinateur. Comme en peinture traditionnelle,
il existe divers mouvements de peinture
numérique parmi lesquels on retrouve
notamment le Pixel art et le Pop art. 

Le land art utilise le cadre et les matériaux de la
nature : le bois, la terre, les pierres, le sable,
l’eau, les rochers, les végétaux. Le plus souvent,
les œuvres sont en extérieur, exposées aux
éléments et soumises à l'érosion naturelle.
Certaines œuvres ont donc disparu. C’est la
photographie et la vidéo qui permettent d’en
garder la trace. Les premières œuvres ont été
réalisées dans les paysages désertiques de
l'Ouest américain à la fin des années 1960. Le
land art est empreint d’une certaine humilité
devant la grandeur de la nature.

© Claire DARDEL



l'art brut

LES GENRES & MOUVEMENTS

ARTISTIQUES

L'art brut désigne les œuvres d'art réalisées par
des personnes qui ne sont la plupart du temps
pas vraiment conscientes d'être des artistes, et
qui n’ont aucune formation dans ce domaine. Il
s'agissait autrefois souvent de personnes
souffrant de maladies mentales. L'expression a
été inventée par le peintre et sculpteur Jean
Dubuffet en 1945. Quelques artistes de l'art
brut sont célèbres : le facteur Cheval et son
palais idéal et Fleury-Joseph Crépin qui affirmait
être inspiré par les anges.

© Claire DARDEL
d'après "Sans titre" 

Anna Zemánková, 1960

https://fr.wikipedia.org/wiki/Anna_Zem%C3%A1nkov%C3%A1


LES TECHNIQUES DE PEINTURE

l'aquarelle
peinture à l'eau transparente contenant des pigments et de la gomme arabique

la fresque
un mélange de pigments et de chaux, destiné à la peinture murale

l'encaustique
un mélange de couleurs et de cire

le pastel
composé de pigments, de craie
et de gomme arabique

le lavis
constitué d'encre de Chine diluée

la gouache
une peinture à l'eau opaque, plus épaisse que l'aquarelle

l'acrylique
peinture synthétique opaque, beaucoup plus facile à étaler que la peinture à
l'huile

la peinture à l'huile
contient des pigments et de l'huile

la tempera
peinture au jaune d'œuf

la détrempe
peinture à la colle

la peinture en bombe
utilisée surtout dans les graffs (street art) sur les murs
extérieurs



Analysons une œuvre du peintre

Claude Monet, veux-tu ?

A TOI DE JOUER !
Si tu devais réaliser une peinture, que


ferais-tu ?
Quelles techniques utiliserais-tu ?

De quel courant artistique te

rapprocherais-tu ?

Que vois-tu dans cette image ?
 Maintenant que tu l’as décrite, quels sens peux-


tu lui donner ? 

Impression, soleil levant, Claude Monet, 1872

Monet est l’un des peintres les plus importants de l’art et sa renommée est

internationale, pas seulement française. Il est à l’origine d’un mouvement qu’on


appelle l’impressionnisme.





C’est ce tableau appelé « Impression, soleil levant » qui donne son
nom à l’impressionnisme. C’est donc une œuvre importante qui
donne naissance à un courant artistique important lui aussi.
Probablement peut-on trouver dans les origines de ce mouvement
le fait que la photographie, née une trentaine d’années plus tôt
que ce tableau, est une énorme révolution technique et
esthétique. A partir de cette invention, montrer la réalité ou être
dans une démarche de réalisme n’est plus un objectif pour toute
une génération d’artistes. Si la photographie est censée montrer le
réel, à quoi bon chercher à le peindre ? Les impressionnistes vont
donc inviter le lecteur de l’image à se laisser porter par leurs
impressions, leurs sensations, leurs souvenirs aussi. C’est une
autre forme de réalité. C’est comme si notre cerveau et tout notre
être étaient en capacité de rassembler toutes nos impressions
pour nous apporter une nouvelle lecture d’une image. L’œuvre
sera ainsi plus vécue par le spectateur en quelque sorte que vue
comme une représentation du réel. On pourrait dire que le public
commence à devenir acteur de l’œuvre en faisant fonctionner ses
sensations. 
Monet nous donne à voir ou à vivre le port du Havre au petit
matin, lorsque le soleil se lève. Une œuvre impressionniste se
laisse d’abord regarder de manière globale. Tout vibre avec cette
lumière particulière d’un jour qui commence, avec cette brume,
ces grues qui s’animent de part et d’autre, ces fumées, cette
barque au premier plan, ces vagues et cette boule orangée en
guise de soleil levant. Ensuite, lorsqu’on se penche sur les détails
du tableau, on peut comprendre tout ce que le peintre a mis en
œuvre pour que l’image s’anime et nous donne l’impression d’être
là avec lui. Ce sont autant de plus ou moins grandes touches de
peinture, dans une palette de couleurs très variées, qui se mettent
en marche sous nos yeux. Tout vibre et se met en mouvement.
Tout est ici une question d’impressions.

Je t'aide à comprendre....



LA

PHOTOGRA


PHIE



La photographie est une technique permettant d'obtenir
rapidement une image fidèle de la réalité saisie : un objet,
un paysage, une personne. Elle a été inventée il y a bientôt
deux siècles. C’est en effet en 1827, que la première
photographie a été réalisée par le français Nicéphore
Niépce. Le mot photographie vient du grec photo (lumière)
et graphie (écriture).

On le voit bien dans l’histoire des arts, que ce soit en
peinture ou en sculpture, décrire le réel a longtemps été
l’obsession de bon nombre d’artistes. Jusqu’à l’arrivée de la
photographie. La photographie a, plus que tout autre
forme d’art, une forte dimension technique et ce n’est pas
pour rien si elle est née au cours du XIXème siècle, période
de grandes avancées techniques et industrielles. C’est bien
à Nicéphore Niépce que l’on doit l’invention de la
photographie et pas à Louis Daguerre à qui on l’a
longtemps attribuée car il a collaboré à l’élaboration du
procédé avec Niépce et a continué après la mort de ce
dernier. 
En 1827, après des années de recherches et une difficulté à
fixer l’image sur le papier (le papier continuait à noircir à la
lumière), Niépce arrive enfin à produire une image. La
photographie, la toute première au monde, est connue
sous le nom de Point de vue du Gras. Elle est prise depuis
la fenêtre de sa maison de Saint-Loup-de-Varennes, près de
Chalon-sur-Saône, en Saône-et-Loire. Niépce a utilisé pour
une plaque d’étain et du bitume de Judée. On estime
aujourd’hui que le temps de pose a probablement duré
plusieurs jours.   



La photo était jusqu'à la fin du XXème siècle dite
argentique, car le support était un film rendu sensible à la
lumière grâce aux caractéristiques des sels d'argent.
Ensuite les appareils ont changé, la photo est devenue
numérique, c’est-à-dire que les images n'ont plus de
support matériel. Les appareils numériques sont apparus
dans les années 1995 à 2000.

Malgré cette évolution des techniques, de nombreux
photographes restent fidèles à la photographie argentique
pour la qualité particulière du "grain" et des gris, mais aussi
pour la durée de vie plus grande et attestée des supports.
C’est un peu comme le disque vinyle qui, malgré la
présence du CD puis du numérique, n’a pas disparu. On
peut dire que, malgré tout, la photographie argentique n’a
pas disparu.

Vue de la fenêtre du domaine du Gras par Nicéphore Niépce, 1827, Saint-Loup-de-

Varennes. 

Première photographie permanente jamais réalisée



la photo argentique

LES TECHNIQUES DE PHOTOGRAPHIE

La surface photosensible du film est isolée
pendant la prise de vue. L'image en négatif
n'apparaît sur le film qu'après son
développement dans du révélateur qui a pour
effet d'oxyder les sels d'argent selon qu'ils ont
été frappés par plus ou moins de lumière. Le
négatif permet d'obtenir des tirages photos
grâce à un agrandisseur qui permet d'isoler un
papier photosensible à travers le négatif.
Suivant le même processus que le film, le
papier est ensuite trempé dans du révélateur
qui fait apparaître l'image positive, puis dans du
fixateur qui stabilise la photographie.

Marie Lanfroy, Le petit oiseau et l'encre du corps, 2020, photographie

numérique, 40 x 80 cm

la photo numérique
La surface photosensible du film est isolée
pendant la prise de vue. L'image en négatif
n'apparaît sur le film qu'après son
développement dans du révélateur qui a pour
effet d'oxyder les sels d'argent selon qu'ils ont
été frappés par plus ou moins de lumière. Le
négatif permet d'obtenir des tirages photos
grâce à un agrandisseur qui permet d'isoler un
papier photosensible à travers le négatif.
Suivant le même processus que le film, le
papier est ensuite trempé dans du révélateur
qui fait apparaître l'image positive, puis dans du
fixateur qui stabilise la photographie.



le naturalisme

gravure sur cuivre
le pictorialisme

LES PRINCIPAUX COURANTS
PHOTOGRAPHIQUES

Peter Henry Emerson est « l'inventeur » du
mouvement naturaliste dont les principales
caractéristiques sont : la netteté de l'image,
nette au centre de l'image et floue sur les bords
et la recherche d'une représentation picturale
de l'homme notamment sur des thèmes liés à
la vie paysanne. Il fait référence au mouvement
réaliste en peinture (pense à Jean-François
Millet) et en littérature (pense à Émile Zola). En
photographie, sa date de naissance est datée
de 1889, lorsque les photographies de Frank
Meadow Sutcliffe sont reconnues par la Royal
Photographic Society. 

Pêcheuses par Frank Meadow Sutcliffe,

1890

Les Pictorialistes sont à l’opposé des
Naturalistes. Ils défendent la photographie en
tant que moyen libre d'expression qui ne se
rattache ni à la peinture, ni au dessin tout en y
empruntant les techniques avec des effets de
flous par exemple grâce aux objectifs d'artistes.
L’artiste pictorialiste pratique un art non-objectif,
il a une volonté de se séparer du monde réel par
des représentations symboliques. Le
pictorialisme est synonyme de mélancolie et de
mysticisme.

Paysage par Robert Demachy, 1904



le dadaïsme

gravure sur cuivre

gravure sur cuivre
le surréalisme

LES PRINCIPAUX COURANTS
PHOTOGRAPHIQUES

Le dadaïsme, aussi appelé Dada, est un mouvement intellectuel, artistique et littéraire qui a marqué son
époque, une réaction violente contre la Première Guerre mondiale, les artistes vont détourner des objets
afin d'en créer de nouveaux et les transformer en œuvre d'art.

Élevage de poussière par Marcel Duchamp et Man Ray, 1920 

Le surréalisme est un mouvement culturel qui a
débuté dans les années 1920, il prône l’irréel
avec des déformations ou des images de
sciences fictions comme par exemple l'une des
plus connues "autoportrait en noyée" par
Hippolyte Bayard. Les caractéristiques des
œuvres surréalistes sont principalement la
surprise et la juxtaposition inattendue mais de
nombreux artistes et écrivains surréalistes
expliquent leur travail comme étant une
expression philosophique d'abord et avant tout.
André Breton dit que c’est un mouvement
révolutionnaire. Le surréalisme est né du
Dadaïsme, après la Première Guerre mondiale, à
Paris. À partir des années 1920, le mouvement se
propage dans le monde entier dans les arts
visuels, la littérature, le cinéma, la musique.

Larmes par Man Ray, série réalisée entre 1930 et 1932



le constructivisme

LES PRINCIPAUX COURANTS
PHOTOGRAPHIQUES

Le constructivisme voit la photographie comme une recherche à la fois esthétique et documentaire.

L’escalier par Alexandre Rodtchenko, 1930



LE VOCABULAIRE DE LA

PHOTOGRAPHIE

le champ
c’est le paysage qui


est visible sur la

photo

le hors-

champ

c’est ce qui n'est

pas visible car en

dehors du champ

le contre-

champ

c’est le paysage qui

est derrière le

photographe

l'objectif
c’est la « fenêtre »


où se fixe l'image. Il

a différents

diamètres.

le cadrage

c’est la composition

de l'image et de son


contenu

la lumière
c’est bien sûr le fait

d’utiliser la lumière


naturelle ou

artificielle (flash)

la vitesse
c’est la vitesse

d’ouverture de


l'objectif

Comme tout domaine très technique, la photographie a son vocabulaire, ses mots
précis. Voilà les plus courants :



Analysons une photographie, veux-tu ?

A TOI DE JOUER !
Si tu devais faire une photographie,


que ferais-tu ?
Quelles techniques utiliserais-tu ?


Argentique ? Numérique ? 

D’abord, que vois-tu ?
Maintenant que tu l’as décrite, quels sens peux-tu


lui donner ? 

Le premier pas sur la lune, Buzz Aldrin par Neil

Armstrong, 20 juillet 1969



Cette image n’est pas l’œuvre d’un photographe au sens artistique du
terme. Et pourtant c’est bien une photographie et l’une des plus
célèbres au monde. Elle marque l’un des événements majeurs de
l’humanité : le premier pas de l’homme en dehors de son habitat
naturel, sur la lune. Cette photographie est aussi la preuve de la réalité
de cet événement. Et à travers elle, c’est justement toute l’humanité qui
est embarquée et pas seulement les États-Unis. C’est à la fois un
paysage, un portrait et un autoportrait car on peut apercevoir l’image
d’Armstrong dans la vitre du casque de Buzz Aldrin. D’ailleurs, c’est
intéressant de voir que le premier homme sur la lune, Neil Armstrong,
permet ainsi à son collègue, Buzz Aldrin d’être le premier homme à être
photographié sur la lune et à immortaliser cette date historique. Et
cette lumière ! Y a-t-il plus complexe que cette lumière du soleil qui,
indirectement, vient éclairer cet homme qui à cet instant est bien loin
de chez lui. Cette lumière, des complotistes n’ont cessé depuis ce jour
d’y voir la marque d’une supercherie. Pour eux, tout ce serait réalisé en
studio. Comme si, les Américains, rois des grosses productions
cinématographiques, étaient pris à leur propre piège. 
Il y a l’image et tout ce que suggère l’image. L’énorme exploit technique
: imagine-toi que nous sommes bien loin des capacités de
l’informatique actuelle et la science a beaucoup avancé depuis. La
technologie aussi. La course à l’espace qu’ont mené frontalement les
États-Unis est l’URSS qui a été la première puissance à envoyer un
homme dans l’espace avec Youri Gagarine, huit ans plus tôt. L’homme
repousse ses limites, ses frontières et la photographie l’accompagne
pour immortaliser l’événement. Si Nicéphore Niépce avait su ça en
inventant la photographie 140 ans plus tôt…
L’homme photographié nous fait face et nous donne l’impression d’un
miroir. C’est bien nous qui, à travers lui, avançons dans le progrès du
monde. On parle toujours du « Premier pas sur la lune ». Ne trouves-tu
pas qu’ainsi photographié dans un élément qui ne lui est pas naturel
Buzz Aldrin ressemble à un enfant qui fait ses premiers pas ? Il s’agit
bien d’une nouvelle vie qui commence là d’une certaine façon, pour
nous tous.

Je t'aide à comprendre....



LA

SCULPTURE



La sculpture est l'art de créer des formes en trois
dimensions. L’artiste part alors de la matière de son
choix pour lui donner la forme qu’il veut et, ce, dans
une démarche esthétique. Le mot « sculpture »
vient du latin « sculpere » qui signifie « tailler » ou «
enlever des morceaux à une pierre ». La sculpture
serait née au moins 35 000 ans avant J.C. La
sculpture la plus ancienne connue à ce jour est la
Vénus de Hohle Fels découverte en Allemagne (+ de
35 000 ans avant JC). On peut aussi penser à la
célèbre Vénus de Willendorf, (24 000 ans avant JC
environ), retrouvée en Autriche un siècle plus tôt.



L'ÉVOLUTION DE LA SCULPTURE

préhistoire
Dès la Préhistoire, les Hommes ont taillé des formes dans des morceaux de
pierre, de bois et d'os : les premières sculptures étaient de petites dimensions et
représentaient souvent des femmes nues ou des animaux. On parle alors
d’animisme. L’animisme c’est la croyance en un esprit ou bien une force vitale
qui animerait les êtres vivants, les objets mais aussi les éléments naturels,
comme les pierres ou le vent. Sculpter devait être comme prier pour ces forces
invisibles. La dimension sacrée a longtemps accompagné la sculpture.

Vénus de Hohle Fels, vers

35 000 avant J.C.

A la fin de la Préhistoire apparaissent des mégalithes sculptés comme à Göbekli Tepe, en Turquie
(10 000 ans avant JC). C’est aujourd’hui le temple le plus ancien connu au monde. 

Totem de Göbekli Tepe,

Turquie, vers 10 000 avant

J.C.



L'ÉVOLUTION DE LA SCULPTURE

néolithique
Au Néolithique, l'invention de la métallurgie autour de métaux comme l’or, le
cuivre, le bronze, permettent de diversifier les statues. Avec l'apparition des états
et de l'écriture, la sculpture est mise au service du pouvoir : on pense bien sûr
aux statues de pharaons d’Égypte. Elle est mise aussi au service de la religion : tu
dois connaître des statues de dieux et de déesses et des sarcophages. Les bas-
reliefs décorent les palais et glorifient les exploits des dirigeants de l’époque, des
héros et des divinités dans les temples d’abord puis dans les églises. Le sacré
continue à accompagner l’acte de sculpter.

Buste de Néfertiti par Thoutmôsis, vers 1345

avant J.C.

vii -ème siècle avant j.c.
Au VIIème siècle avant J.-C., les premières pièces de monnaie offrent un nouveau
support à la sculpture. Et dans la Grèce antique des statues commencent à être
de plus en plus réalistes avec des mouvements de plus en plus naturels. Les
sculpteurs grecs comme Polyclète, Phidias et Praxitèle sont les premiers à
sculpter avec une recherche de réalisme comme on le fera plus tard dans nos
cultures occidentales. 

Copie du Doryphore de Polyclète, vers 79 avant J.C. 
L’original en bronze date de 440 avant J.C. environ, a été

perdu.



L'ÉVOLUTION DE LA SCULPTURE

moyen-âge
Au Moyen-Âge, les sculptures illustrent la religion chrétienne, alors que le
judaïsme et l'islam rejettent en principe toute forme de représentation humaine
et animale dans les lieux de culte. 

renaissance
La Renaissance (XVème et XVIème siècles) marque le retour à la sculpture de
l'Antiquité gréco-romaine avec des chefs d'œuvres comme le David de Michel-
Ange : elle met en avant l'être humain. Au XXème siècle, la sculpture se
réinvente, cherche à s'éloigner des règles de l'art classique : elle se sert de
nouveaux matériaux comme le béton et le plastique) et évolue vers l'abstraction.
Cependant, la sculpture figurative et réaliste ne disparaît pas totalement comme
en témoigne l'hyperréalisme.



LES TYPES DE SCULPTURE

Une sculpture, c’est le cas sur les murs d’une église ou d’un
temple, peut être en bas-relief ou en haut-relief selon
qu’elle est plus ou moins détachée du fond. Lorsqu’elle
n’est pas adossée à une paroi, on dit qu’elle est en ronde-
bosse. Elle est généralement sur un piédestal et on peut en
faire le tour.



la taille directe

LES TECHNIQUES DE SCULPTURE

C’est la technique qu’on associe habituellement
à la sculpture. Elle consiste à découper ou à
ébrécher une forme à partir d’une masse de
pierre, de bois ou d’un autre matériau dur. La
sculpture est un procédé soustractif, c’est-à-dire
que la matière est éliminée petit à petit pour
arriver à une forme. Note qu’un artiste peut
aussi passer par la taille directe pour ensuite
réaliser un moulage en bronze ou autre métal
de son œuvre. 

Maternité en bois avec des pigments,

Congo, XIXème siècle

le modelage
Le modelage est une technique de sculpture qui se pratique sur des matières
molles. On peut donc facilement modifier la forme en cours de fabrication. Ces
matières sont le plus souvent des terres comme l'argile, la glaise, des pâtes à
modeler ou encore la cire. Le modelage permet d'obtenir des formes en utilisant
des outils ou simplement ses mains. On peut enlever de la matière, en ajouter, la
déformer.

Diorima, 
Danny PEPPUY, 2019



le moulage

LES TECHNIQUES DE SCULPTURE

C’est le fait de couler dans un moule un
matériau fondu – habituellement un métal – qui
est ensuite versé dans un moule. On laisse
refroidir le moule, ce qui durcit le métal,
généralement du bronze. La coulée est un
procédé additif.

l'assemblage
Les sculpteurs rassemblent et assemblent différents matériaux pour créer une
sculpture assemblée. L’assemblage est un processus additif, c’est-à-dire qu’on ajoute
des éléments à une structure.

Le penseur de Rodin, moulage en

bronze, 1902

Kadounkor
Yanig CONNAN, 1996



C’est le sculpteur grec Polyclète qui, au Ve
siècle avant notre ère, révolutionne la
représentation du corps humain et donne
une norme à la beauté. On parle alors de «
canons de la beauté ». Il invente une règle
fondée sur des rapports de proportionnalité
entre les différentes parties du corps, afin de
créer une statue d'un équilibre parfait. Le
mot kanôn désigne en grec ancien un
instrument de mesure rectiligne comme une
tige de roseau ou une barre de bois. Ce qui, à
l'origine, était un simple instrument de
mesure, est devenu, grâce au sculpteur grec
Polyclète, le critère d'une esthétique parfaite.
Le texte de Polyclète est perdu mais nous
avons des traces de sa réflexion où chaque
membre du corps tête, bras, phalange, jambe
est mesuré pour être mis en justes
proportions avec les autres. Plus tard, des
artistes et des chercheurs développeront des
théories sur le nombre d’or ou la divine
proportion pour tenter de trouver la solution
à la recherche d’harmonie, d’équilibre dans la
sculpture.

LE SAVAIS-TU ?



Analysons une œuvre du célèbre

sculpteur roumain Constantin


Brancusi, veux-tu ?



A TOI DE JOUER !
Si tu devais réaliser une sculpture,


quel sujet choisirais-tu ?
Quelle technique utiliserais-tu ?

Tout d’abord que vois-tu sur cette image ? 
Maintenant que tu l’as décrite, quels sens peux-tu


lui donner ? 

La muse endormie, Brancusi, 1910, bronze poli, 
16 x 25 x 18 cm



Après une formation classique à l’école des Beaux-Arts de Bucarest,
Constantin Brancusi (1876-1957) quitte la Roumanie pour Paris en 1904.
Il travaille quelque temps chez un sculpteur académique puis un mois
chez Rodin en 1907. Il devient par la suite le premier sculpteur à ouvrir
l’art du XXème siècle sur l’abstraction. Brancusi explique qu’il aime
travailler la matière, il aime se laisser guider par elle. De 1909 à 1925,
Brancusi est inspiré par différents thèmes dont celui de la Muse
endormie qu’il reprendra inlassablement durant toute sa vie avec de
légères variations. Son goût pour les surfaces polies et les formes
simples le conduit petit à petit à l’abstraction. On voit bien qu’on est
entre le portrait, le figuratif, et l’abstrait. Ce visage ne ressemble pas
vraiment à un portrait réel. Il est pourtant l’aboutissement d’une série
de travaux sur le portrait de la baronne Renée Frachon que Brancusi
rencontre en 1907 et qui pose pour lui à plusieurs reprises. C’est
comme si, à force de travailler ce sujet, Brancusi avait peu à peu effacé
les détails d’un portrait classique pour arriver à une forme de plus en
plus pure. Vois comme ce visage ressemble à un œuf. On appelle ça une
forme ovoïde qui peut nous renvoyer à la naissance du monde ou à
celle des espèces qui la compose ou bien à notre propre naissance et à
ses mystères. Avec sa Muse endormie, une muse est une créature réelle
ou imaginaire qui inspire l’artiste, Brancusi tend vers un mouvement
qu’on appelle le symbolisme. Tout dans ce visage nous appelle à un
monde intérieur. N’as-tu pas toi aussi tout un tas d’images et de
sensations lorsque tu fermes les yeux ? On peut voir l’œuvre comme
une invitation à explorer ses propres paysages intérieurs. Nous ne
sommes plus là dans une description réaliste d’un visage mais dans
quelque chose de plus poétique, de plus abstrait.

Je t'aide à comprendre....



L'ART

URBAIN



L'art urbain ou street art est un art
pictural dont les œuvres sont créées
dans la rue ou pour être montrées dans
la rue. L’art urbain s’est longtemps
exprimé de manière clandestine. On a
même parlé d'art sauvage urbain à une
époque. Cependant, depuis quelques
années, les salles d’exposition ouvrent
leurs portes à des œuvres
habituellement destinées à la rue.



D’une certaine façon, tu peux considérer que les
origines de l’art mural remontent à la préhistoire où nos
ancêtres réalisaient déjà des images sur les parois des
grottes. Ils utilisaient alors une technique qui perdure
encore aujourd’hui, celle du pochoir qui fait qu’on peut
encore aujourd’hui voir la trace de leurs mains sur la
roche. 

Cueva de las Manos, (la grotte des mains) Río Pinturas, Argentine

préhistoire

années 1960

L’art urbain en tant que tel, semble naitre véritablement
dans les années 1960 aux États-Unis avec un premier
mouvement appelé Graffiti writing lancé par deux
artistes de Philadelphie, Cornbread et Cool Earl. Trop
timide pour avouer ses sentiments pour une jeune fille,
Cornbread, de son vrai nom Darryl Mcray, écrit
régulièrement sur les murs de son école et de son
quartier l’inscription « Cornbread Loves Cynthia » («
Cornbread aime Cynthia »). Apparaissent là des
éléments qui définiront l’art urbain : le blaze
(pseudonyme) de l’artiste, le message et la recherche
d’une certaine forme de poésie.



Cornbread

La notion d’art urbain, elle, ne s’installe vraiment que
dans les années 80 et doit son développement à
l’apparition de la bombe de peinture aérosol qui, dans
les années 70, permet aux artistes de rue de réaliser
leurs œuvres rapidement sur les murs de la ville ou dans
des lieux publics. Ce n’est pas sans rappeler l’invention
du tube de peinture qui, à la moitié du siècle précédent,
avait permis aux peintres de sortir de leur atelier et de
peindre en pleine nature les paysages qu’ils avaient sous
les yeux. 

années 80



Tu peux te dire que dans ses premières années, en
Amérique comme en Europe, le graff (abréviation de
graffiti), portait un message poétique voire politique. C’était
souvent une forme de contestation. Plus tard, les artistes
s’en serviront de signature murale dont les blazes en blocks
letters (graffs aux lettrages compacts) marqueront de
manière clandestine les murs des villes, les couloirs du
métro ou encore les carrosseries des rames de métro elles-
mêmes. 

Graff Block letters à Toulouse

Aujourd’hui, si les messages sont encore présents dans l’art
urbain, dans la ville comme dans les salles d’exposition, ils
n’en sont pas moins investis d’une charge poétique voire
d’une volonté de jouer autant avec le regard du passant
qu’avec leur environnement direct : une fissure dans le
mur, un renfoncement, un élément architectural, une
forme particulière. D’autres artistes, eux, disent qu’ils
veulent tout simplement laissé une trace dans la ville. 



Peut-être as-tu entendu parler de mai 68 ? Cette période de
grande révolte qui a provoqué dans la société française
beaucoup de changements par la suite a été accompagnée
d’une série de messages écrits sur les murs de Paris par
des artistes qui voulaient ainsi soutenir ce mouvement.

Graffiti pendant Mai 68

Depuis cette époque, les techniques se sont diversifiées,
notamment au cours des années 90, délaissant peu à peu
l’usage de la bombe aérosol. Il s’agit le plus souvent,
d’ailleurs, d’anciennes techniques que les artistes ont remis
au goût du jour comme la mosaïque (Invader), le papier
collé (Ernest Pignon Ernest, J.R.), l’autocollant (sticker -
Shepard Fairey), le pochoir (Jef Aérosol). On peut dire que
c’est cette recherche esthétique et technique qui a
contribué à faire entrer dans les musées l’art urbain à partir
des années 2000.

Une mosaïque d'Invader à La

Réunion



Pour aller plus loin dans ton approche de l'art urbain, sache
que cette forme d’art est récente et engendre donc des
réflexions nouvelles. Comme les œuvres s'exposent dans
l'espace public en ville (place, rues, trottoirs, etc.), elles sont
visibles par tous, à la différence des œuvres exposées dans
les musées ou encore dans les collections particulières.
Leur caractère public fait que ces réalisations peuvent être
supprimées ou modifiées à tout moment. 

Réalisées sans autorisation, elles sont illégales quand elles
ne respectent pas le droit de propriété. De nombreux
artistes utilisant des blazes réalisent encore leurs œuvres la
nuit ou clandestinement. C’est toujours le cas pour le plus
célèbres d’entre eux, l’anglais Banksy. 

La petite fille au ballon, Banksy



A La Réunion, on peut penser à Jace dont on peut voir un
peu partout sur l’île son célèbre Gouzou. 

Un Gouzou, ruelle Tarzan à Saint Pierre

L’art urbain ainsi exprimé n'est donc pas financé par des
institutions publiques (État, collectivités territoriales) ou des
commanditaires privés : les artistes ne sont pas payés pour
leurs œuvres. Cependant, depuis quelques années, les
choses bougent et des œuvres intègrent les musées, les
expositions et sont achetées par des particuliers. Il existe
même des festivals d’art urbain. Des œuvres sont vendues
aux enchères comme celles de Banksy. Des itinéraires
touristiques sont organisés pour découvrir les œuvres. Les
collectivités territoriales utilisent aussi l'art urbain pour
empêcher l'apparition de graffitis ou la dégradation des
murs, des espaces publics. 



Réalisation de la fresque L’orée, Kid Kréol & Boogie

Les collectivités ou le secteur privés passent parfois des
commandes à des artistes. A La Réunion, tu peux d’ailleurs
voir la superbe fresque de Kid Kréol & Boogie réalisée au
Port sur les bâtiments de la Société Réunionnaise de
Produits Pétroliers.

FLOE, dans les rues de Saint-Denis de La Réunion



Analysons une œuvre du célèbre

graffeur anglais Banksy, veux-tu ?






A TOI DE JOUER !
Si tu devais faire une œuvre sur le mur


de ta ville, que ferais-tu ?
Quelles techniques utiliserais-tu ?

Que vois-tu dans cette image ?
 Maintenant que tu l’as décrite, quels sens peux-


tu lui donner ? 

Tout d’abord, je dois te dire que Banksy est probablement l’un des

graffeurs les plus connus au monde. On ne connait pas son identité, on ne

connait que son nom d’artiste. Ses œuvres, souvent réalisées au pochoir,

traitent toujours de sujets engagés sur la politique, la société ou la culture


de notre monde moderne. 



Note bien qu’en art, il n’y a pas de bonnes ni de mauvaises réponses.
Selon ta sensibilité, selon ta culture et ton regard, tu as le droit de
donner les explications que tu veux à une œuvre. Ici, on voit un homme
chargé de l’entretien des rues qui passe le Karcher sur une fresque
préhistorique. Le jet du Karcher efface des œuvres peintes sur le mur,
des silhouettes d’hommes et d’animaux. Ces œuvres rupestres, comme
celles qu’on peut trouver en France dans la grotte de Lascaux ou bien la
grotte Chauvet et dans bien d’autres sites archéologiques dans le
monde, apparaissent comme de fabuleux trésors. Si elles nous
apparaissent aujourd’hui comme des œuvres précieuses c’est que nous
savons qu’elles sont très anciennes et qu’elles nous relient à travers
elles à nos ancêtres. C’est notre culture qui leur donne de la valeur.
Banksy semble faire un parallèle entre l’art urbain, son art, et les
fresques préhistoriques. Malgré les centaines de milliers d’années qui
les séparent, il semble nous montrer qu’elles ont la même valeur ou
qu’elles auront un jour ou l’autre la même valeur. Elles sont toutes des
témoignages de leur époque. Et c’est ça manière de nous dire que sa
manière de s’exprimer ne doit pas être considérée par les autorités
comme du vandalisme mais bien comme de l’art. C’est peut-être une
manière aussi de culpabiliser celui qui bientôt aura à effacer ce graff et
ceux qui auront pris cette décision. L’œuvre de Banksy s’intitule « Cave
painting removal » (Enlèvement de peinture rupestre). Elle date de
2008, a été réalisée à Londres et est restée quatre mois sur ce mur
avant d’être effacée. 
Bansky nous invite à nous interroger sur la place de la culture et sur
notre regard sur l’art en général. 
En voyant ces figures d’animaux qui seront bientôt effacées par
l’homme au Karcher, on ne peut s’empêcher aujourd’hui de faire un lien
entre cette œuvre et l’extinction des espèces et, à terme, de notre
espèce. Peut-être sommes-nous tous comme cet homme qui ne se rend
pas compte de la valeur des choses ? Et le monde autour de nous
s’efface devant notre indifférence…

Je t'aide à comprendre....



LE 
DESSIN



Le dessin apparait généralement comme le
premier moyen d’expression artistique. Les
enfants dessinent et toi aussi tu as forcément
dessiné avant même de pouvoir parler. Tout
d’abord disons que le dessin est une technique qui
consiste à tracer sur une surface plane, au moyen
d'outils : crayon, feutres, stylo, pinceau... et des
traits. Un dessin est ce qui est créé lorsqu'on fixe
sur un support, comme le papier, le papyrus, un
mur, un élément issu de son imagination ou de
son observation. Il représente donc généralement
quelque chose alors que l’écriture passe par des
symboles. L'écriture égyptienne antique, elle,
utilisait le dessin pour représenter le monde : on
appelle ça des hiéroglyphes. Il serait bien sûr
injuste de réduire le dessin à son lien avec la petite
enfance ou à une phase par laquelle un artiste ou
un concepteur passe pour réaliser une œuvre ou
un ouvrage. C’est au contraire une discipline à part
entière dans la grande famille des arts visuels.



le dessin d'enfant

le dessin d'art

gravure sur cuivre
le croquis, l'esquisse, l'étude

gravure sur cuivre

LES TYPES DE DESSINS

Le dessin est souvent l'une des activités
spontanées de l'enfant. On mesure même son
développement intellectuel et mental à partir
de ses dessins. Les psychologues recherchent
de ce fait souvent dans les dessins d'enfant des
indices des sentiments des enfants. D’abord il
fait des gribouillages puis poursuit son
exploration du monde en observant et
dessinant son environnement. Le dessin
permet à l'enfant de s'exprimer. Quand il parle
suffisamment bien pour communiquer avec
son entourage, le dessin lui permet
d'extérioriser ce qu'il ne peut exprimer
verbalement. 

Le dessin d'art utilise toutes les techniques graphiques possibles dans une démarche ou une intention
artistique et à destination du marché de l'art.

Un croquis est un dessin réalisé rapidement
face au sujet alors que les esquisses sont les
premières idées qu’on dessine pour ensuite
réaliser autre chose. Le croquis doit saisir
l’essentiel sans s’attarder sur les détails. Il sert
de notation et d’exercice. Sa rapidité
d’exécution fait du « geste » graphique un
élément important de son caractère. Croquis et
esquisses servent dans tous les types de dessin.
On utilise le terme « étude » pour définir un
dessin plus élaboré qui décrirait un détail d’un
grand projet par exemple ou qui servirait à un
apprentissage particulier.

© Claire DARDEL

© Claire DARDEL



le dessin d'architecture

gravure sur cuivre
le dessin de sculpteur

LES TYPES DE DESSINS

Le dessin est à la base du métier d’architecte. Aujourd’hui il se fait sur ordinateur. C’est en dessinant, d’abord
sous forme d’esquisse et de croquis, puis de dessins plus élaborés voire d’études, que l’architecte trouve et
précise son projet. Ensuite il faudra dessiner des plans nécessaires aux constructeurs. Cette étape est
maintenant elle aussi effectuée par dessin assisté par ordinateur avec les logiciels propres à l’architecture.
Elle se faisait autrefois au moyen des outils du dessin technique : le crayon, la règle, l’équerre, le té, sur une
table à dessin.  

© Claire DARDEL
d'après "Dessin de la Villa Savoye"

Le Corbusier

Le dessin sert au sculpteur pour effectuer ses
recherches. C’est donc seulement une étape de
son travail qui lui permet de visualiser ses
projets en vue d’une réalisation en volume. Le
rendu est important, prépondérant : il faut y
faire apparaître des zones ombrées avec ou
sans dégradés par exemple. Tous les dessins de
sculpteurs ne sont pas des chefs-d’œuvre du
strict point de vue de la qualité du dessin, mais
ils sont les témoins de leur travail. Certains sont
des œuvres d’art à part entière.© Claire DARDEL

d'après "Le Repos", Etude
Paul Belmondo



le dessin de mode

gravure sur cuivre
le dessin de presse, la

caricature

LES TYPES DE DESSINS

Le dessin de mode est utilisé dans tous les
domaines de la création : chaussures,
chapeaux, sacs, bijoux. Il sert à préciser l’idée
générale puis à l’affiner au niveau de la
conception, avant de passer à la réalisation
proprement dite. Le dessin prend en compte ce
qui concerne l’anatomie et puis les positions et
les postures du corps. Il prend en compte aussi
les matières utilisées. Le dessin est aussi à la
base des créations de motifs pour les tissus et
imprimés.

© Claire DARDEL

Le dessin de presse, et souvent la caricature,
simplifie et exagère des propos, des faits et des
attitudes. Il sollicite l’humour du spectateur, du
lecteur. 

© Claire DARDEL
d'après Placide 



la bande dessinée

gravure sur cuivre
le dessin animé

LES TYPES DE DESSINS

La bande dessinée raconte des histoires en
utilisant une expression graphique. Souvent un
scénariste s'associe avec un dessinateur. Une
maison d'édition de bande dessinée peut aussi
confier le dessin et le scénario à plusieurs
artistes. Les premières bandes dessinées
remontent au début du XXème siècle. A partir
des années 50 et 60, on peut dire que cet art
est devenu très populaire. En France et dans la
culture francophone, on pense à Tintin, à Luky
Luke ou bien Astérix & Obélix. Et puis depuis
une vingtaine d’année, les mangas japonais ont
trouvé un public de plus en plus large. 

© Claire DARDEL
d'après "L'arabe du futur"

Riad Sattouf, 2014

LLe dessin animé consiste à reproduire le
mouvement en faisant se succéder des images
représentant chacune un instant successif
d'une action, comme au cinéma, à la différence
que ces images sont dessinées. On pourrait
dire que c’est de la bande dessinée animée. Le
dessin animé est un processus très long et
industriel, qui implique le plus souvent de
nombreux graphistes spécialisés. Aujourd’hui,
le dessin animé fait appel aux techniques de
dessin assisté par ordinateur.© Claire DARDEL

d'après "Rox et Rouky"
Film d'animation, 1981



le fusain

LES OUTILS UTILISÉS POUR LE DESSIN

Le fusain c’est une tige de charbon de bois.
C’est l'un des outils de dessin les plus anciens. Il
est largement utilisé dans la réalisation de
croquis et d'études. Plus que le crayon, la pierre
noire ou la sanguine, le fusain se prête bien aux
aplats et au modelé. Le trait varie en largeur et
en noirceur, il peut se brouiller au doigt ou au
chiffon, s'alléger ou bien se corriger à la mie de
pain. Il a cependant l'inconvénient d'être fragile
sauf si on le fixe avec un fixatif qu’on pulvérise
dessus.

© Claire DARDEL
d'après "Saule"

Karl Hagemeister

le feutre
Les stylos-feutres ou les
markers existent dans de
nombreuses couleurs et
épaisseurs de trait. Des
gammes professionnelles
permettent de créer ses
propres nuances à partir
d’encres liquides et de solvants
divers.

le pastel
Les pastels sont des petits
bâtons de pigments servant à
colorier sur des papiers, on les
utilise le plus souvent en arts
graphiques. Il existe différents
types de pastels, gras ou à
l'eau. 

© Claire DARDEL
d'après "L'heure du thé"

Mary Cassat

https://fr.wikipedia.org/wiki/Aplat
https://fr.wikipedia.org/wiki/Model%C3%A9
https://fr.wikipedia.org/wiki/Gomme_mie_de_pain


LES OUTILS UTILISÉS POUR LE DESSIN

le stylo
Le stylo à bille est un crayon
répandu à partir de 1950 et
autorisé dans les écoles en France
en 1965. Les élèves l’utilisent
beaucoup pour dessiner dans les
marges des cahiers. Il peut
également être un véritable outil
d'art. De la simple esquisse pour
capturer un mouvement jusqu’à
l’illustration précise et au dessin
d’architecture, le stylo à bille
s'adapte à tous les genres. Dans le
dessin artistique, le stylo à bille se
distingue par le fait qu'il ne s'efface
pas. Son trait est léger. 

le pinceau
Traditionnellement, le pinceau est l’outil
de base du dessin en Extrême-Orient. Il
est largement utilisé également en
Occident. Sa souplesse permet au
dessinateur d'effectuer des déliés très
fins et des aplats impossibles à
reproduire avec d'autres techniques
comme la plume. Le pinceau est
souvent l'outil de prédilection pour
l'encrage en bande dessinée. Il est très
utilisé par des artistes de styles très
différents, comme André Franquin, le
père de Gaston Lagaffe, connu pour
son trait expressif et nerveux, ou Milton
Caniff qui jouait sur les contrastes du
noir et du blanc.



LES OUTILS UTILISÉS POUR LE DESSIN

le dessin sur ordinateur
L’informatique fournit aujourd’hui aux dessinateurs des outils pour un dessin qui n'aura
souvent aucune autre existence que numérique. L'ordinateur sert largement pour la
conception assistée par ordinateur et le dessin technique. On peut dessiner à l'aide d'un
stylet sur la tablette graphique. Un logiciel éditeur d'image transforme les données en «
vecteurs » de façon à obtenir un graphisme.

la plume
La plume est un outil utilisé autant
pour le dessin que pour l'écriture
au moins depuis la Renaissance.
Elle produit un trait fin ou gras
selon la pression exercée. Les traits
de plume tracés à l'encre indélébile
se combinent aussi avec le lavis et
l'aquarelle. Elle sert autant pour le
croquis de terrain que pour les
projets plus élaborés. Sur un dessin
ou un croquis au crayon, la plume
peut marquer le trait fort. On peut
même ensuite effacer le crayon
pour ne conserver que le trait de la
plume. La plume a été l'instrument
principal de l'encrage en bande
dessinée jusque dans les années
1970.

© Claire DARDEL



Analysons une œuvre de Pablo Picasso,

veux-tu ?

A TOI DE JOUER !
Si tu devais faire un dessin, que ferais-


tu ?
Quelles techniques utiliserais-tu ?

Que vois-tu dans cette image ?
 Maintenant que tu l’as décrite, quels sens peux-


tu lui donner ? 

Tête de femme, Pablo Picasso, dessin double face au

crayon feutre sur carton, 1970,



Tête de femme est une œuvre réalisée en 1970, c’est-à-dire tout à la fin
de la vie de Picasso qui mourra en avril 1973. Picasso a toujours
conservé un grand attachement à l’art du dessin. Celui-ci était une
seconde nature ; il aimait tracer rapidement au crayon ou à la plume
n’importe quel croquis de ses personnages ambivalents. Ce carton
dessiné nous rappelle cette formidable énergie créatrice dont était
doué le maître du siècle dernier, même à la fin de sa vie. Et si l’artiste
passa sans difficulté de la peinture à la céramique ou à la gravure, il
aura toujours un temps à consacrer au dessin. Picasso reste un artiste
et un homme attachée à la figure féminine et inspiré par elle. A tel point
qu'à chacune de ses périodes phares est associé le nom d’une
compagne. Celle de la fin de sa vie se nomme Jacqueline Roque, qu’il
épouse en 1961 et avec laquelle il s’installe à Mougins en 1965, à la suite
d’une importante opération de l’estomac. Les années qui suivront
seront néanmoins fécondes. En ces dernières années, l’artiste repense
sa manière de travailler et revisite notamment son approche du portrait
plaçant cette représentation du point de vue de sa propre perception,
et non de la vérité physique de son modèle. Ici la femme apparait dans
un costume d’un autre temps. Son visage est déformé, grimaçant,
presque monstrueux. Plus que jamais, à la fin de sa vie, Picasso exerce
son art en totale liberté.

Je t'aide à comprendre....




