
>RACONTER UN CONFLIT, COMMENT LE 
DISPOSITIF DE PRÉSENTATION INFLUENCE 
LA NARRATION?

La figuration et l’image, la non-figuration. 
Figuration et construction de l’image : espaces 
narratifs de la figuration et de l’image, temps et 
mouvement de l’image figurative.



RACONTER UN CONFLIT, COMMENT LE DISPOSITIF DE 
PRESENTATION INFLUENCE LA NARRATION?



Les reliefs de la colonne Trajane forment un bas-relief qui s'enroule en hélice autour du fût de la colonne Trajane, de 
la base au sommet. Ils racontent, du point de vue des Romains, le déroulement des guerres que Trajan a menées en 
Dacie.







La colonne Trajane (113 apr. J.-C.) constitue l’un des dispositifs narratifs les plus sophistiqués de l’Antiquité. Érigée à Rome pour 
célébrer les victoires de l’empereur contre les Daces, elle ne se contente pas de commémorer : elle raconte. Son principe narratif 
repose sur une frise hélicoïdale continue qui s’enroule autour du fût sur près de 200 mètres de relief sculpté. Le spectateur est 
invité à lire l’histoire en tournant autour de la colonne, dans un mouvement ascensionnel. La narration progresse ainsi 
physiquement dans l’espace : pour suivre le récit, il faut se déplacer. Le temps devient circulation.
La frise ne représente pas un moment unique mais une succession d’épisodes : départ des troupes, traversée du Danube, 
construction de camps, batailles, soumissions, discours impériaux. Les scènes s’enchaînent sans cadres ni séparations 
strictes ; les transitions sont fluides. Le paysage, les architectures et les gestes servent de liens visuels entre les séquences.
Un élément central du dispositif est la répétition du personnage de Trajan. Il apparaît à de multiples reprises dans des situations 
diQérentes (harangue, sacrifice, commandement), incarnant la continuité du pouvoir. Cette répétition crée une unité narrative : 
l’empereur est le fil conducteur du récit.
La colonne organise aussi une hiérarchie des actions. Les scènes de bataille, relativement peu nombreuses, alternent avec des 
moments d’organisation, de stratégie et de clémence. Le récit valorise moins la violence que la maîtrise, la rationalité et la légitimité 
politique. Il s’agit d’une narration autant idéologique qu’historique.
Enfin, le dispositif articule verticalité et temporalité : plus on monte, plus on avance dans l’histoire. Le sommet — où se trouvait 
initialement la statue de Trajan — couronne le récit. L’ascension matérielle devient ascension symbolique.
La colonne Trajane est ainsi une image narrative totale : un récit continu, sans début ni fin immédiatement visibles, qui engage le 
corps du spectateur, organise le temps dans l’espace et transforme la sculpture monumentale en véritable dispositif 
cinématographique avant l’heure.

>On ne peut voir précisément les images gravées au sommet de la colonne. 
Ce qui compte : la continuité du mouvement ascensionnel, la densité croissante du récit, la monumentalité et surtout la statue 
impériale qui couronnait l’ensemble
Le sommet fonctionne davantage comme aboutissement symbolique que comme séquence narrative à lire scène par scène.
À l’origine, la colonne était encadrée par deux bibliothèques dans le forum de Trajan. Il est probable que leurs terrasses permettaient 
une lecture plus rapprochée des registres intermédiaires et supérieurs. Donc la colonne n’était pas pensée isolément : elle faisait 
partie d’un dispositif architectural global.



EN COMPARAISON, 

NARRATION

CONFLIT La tapisserie de 
Bayeux, visible 

à CAEN



Dispositif narratif
Bande horizontale d’environ 70 mètres.
Lecture linéaire, de gauche à droite.
Scènes successives clairement identifiables.
Présence de légendes en latin.

Rapport au spectateur
Lecture à hauteur d’œil.
Récit continu mais lisible.
Plus proche d’une bande dessinée médiévale.

https://www.youtube.com/
watch?v=SloFccZIGVM&tim
e_continue=272&source_ve
_path=NzY3NTg&embeds_r
eferring_euri=https%3A%2F
%2Fwww.google.com%2F&
themeRefresh=1

À 4mn

https://www.youtube.com/watch?v=SloFccZIGVM&time_continue=272&source_ve_path=NzY3NTg&embeds_referring_euri=https%3A%2F%2Fwww.google.com%2F&themeRefresh=1
https://www.youtube.com/watch?v=SloFccZIGVM&time_continue=272&source_ve_path=NzY3NTg&embeds_referring_euri=https%3A%2F%2Fwww.google.com%2F&themeRefresh=1
https://www.youtube.com/watch?v=SloFccZIGVM&time_continue=272&source_ve_path=NzY3NTg&embeds_referring_euri=https%3A%2F%2Fwww.google.com%2F&themeRefresh=1
https://www.youtube.com/watch?v=SloFccZIGVM&time_continue=272&source_ve_path=NzY3NTg&embeds_referring_euri=https%3A%2F%2Fwww.google.com%2F&themeRefresh=1
https://www.youtube.com/watch?v=SloFccZIGVM&time_continue=272&source_ve_path=NzY3NTg&embeds_referring_euri=https%3A%2F%2Fwww.google.com%2F&themeRefresh=1
https://www.youtube.com/watch?v=SloFccZIGVM&time_continue=272&source_ve_path=NzY3NTg&embeds_referring_euri=https%3A%2F%2Fwww.google.com%2F&themeRefresh=1
https://www.youtube.com/watch?v=SloFccZIGVM&time_continue=272&source_ve_path=NzY3NTg&embeds_referring_euri=https%3A%2F%2Fwww.google.com%2F&themeRefresh=1




LE RETABLE D’ISSENHEIM
MATTHIAS GRÜNWALD

LA GUERRE,
OTTO DIX





AGNES VARDA 
(cinéaste)

L’INSTALLATION VIDEO
« L’installation vidéo m’a donné la permission de 
ne pas raconter une histoire »

AGNES VARDA

https://www.youtube.com/watch?v=D0buW-m9DA4

https://www.youtube.com/watch?v=D0buW-m9DA4
https://www.youtube.com/watch?v=D0buW-m9DA4
https://www.youtube.com/watch?v=D0buW-m9DA4




I/ LES IMAGES MEDIATIQUES ET LEUR 
DIFFUSION COMME SUJET DE L’OEUVRE



1) ANDY WARHOL : Les faits divers et leur médiatisation 
comme sujet

Ø ANDY WARHOL (1928-1987) ne 
peignait-il que des boîtes de 
conserves ?



LES FAITS DIVERS COMME SUJET…

White Disaster © Andy Warhol 1963
Série DEATH&DISASTER 365cmx180cm



COMPARONS… 

Publicité des années 60

Œuvre de Warhol



365cmx180cm

>IMAGES SÉQUENTIELLES
La répétition d’une même 
image renvoie au cinéma.
La répétition induit un 
temps de lecture des 
images qui, même si elles 
sont les mêmes, donnent 
l’impression d’une durée.



AUTRE VERSION…



LES FAITS DIVERS COMME SUJET…

« Quand vous voyez une image horrible 
encore et encore, cela n'a vraiment 
plus aucun effet. » ANDY WARHOL



Dans le film, le Dr. Brodsky oblige le héros, Alex, à 
regarder des images violentes pendant de longues 
périodes alors que ses yeux sont maintenus 
ouverts avec des spéculums. Il est injecté à la fois 
de drogues qui provoquent la nausée, la paralysie 
et la peur, l'objectif étant de développer une 
association nauséabonde lorsqu'il ressent ou 
pense à la violence, provoquant une aversion. Il 
s’agit essentiellement d’une construction 
mécanique pavlovienne qui associe les stimuli à 
un renforcement négatif plutôt qu’à un 
renforcement positif.

La thérapie est approuvée par le ministre 
britannique de l'Intérieur pour des essais sur des 
individus perturbés et violents comme Alex. 
L'espoir est de réduire la surpopulation carcérale 
et la violence de rue en recâblant efficacement le 
cerveau des gens contre les pensées violentes.



L'un des motifs les plus prolifiques de la série 
Death & Disaster est celui des accidents de 
voiture : Warhol en a créé plus d'une douzaine. 
En utilisant des images de journaux à sensation 
et des archives policières, Warhol évoque 
l'horreur brute des accidents réels mais celle-ci 
est comme mise à distance par la répétition et 
par l’eNacement du motif sérigraphié. Sa 
fascination pour la marchandisation 
d’événements aussi intimes et pénibles dans une 
société saturée par les médias est 
particulièrement palpable dans ces œuvres : 
des images identiques de véhicules mutilés et de détresse sont multipliées à l’infini sur la toile, 
faisant écho à la diCusion incessante de ces scènes dans la presse à sensation, et à une culture 
américaine en l’équilibre précaire entre progrès et vulnérabilité. L’œuvre remet en question nos 
perceptions de la vitesse, de l’innovation et les frontières souvent floues entre le sensationnalisme 
médiatique et la véritable tragédie.



Ainsi, avec ces peintures, Warhol 
commente comment la répétition 
quotidienne d'images de mort et 
de destruction qu'il voyait dans les 
journaux et à la télévision 
engourdissait le public, les 
rendant insensibles à l’horreur de 
ces diRérentes situations, et peut 
être à l’horreur du monde.





« le style de vie américain restait spécifique jusque dans ses manières de mourir » ALAIN CUEFF

ANDY WARHOL, Electric chair serie, sérigraphies 1963-67



« On n’imagine pas combien de gens accrocheraient un tableau de 
chaise électrique dans leur salon – surtout si les couleurs du 
tableau vont bien avec celles des rideaux. ». ANDY WARHOL



La copie d’une copie d’une copie,
Le simulacre d’un simulacre.
Comment les stars d’Hollywood 
disparaissent-elles dans les images que l’on 
produit d’elles?



Thomas Ruff, jpeg ny01, 
2004, C-print, 256 x 188 cm



Thomas Ruff, jpeg ny01, 
2004, C-print, 256 x 188 cm



Thomas Ruff, jpeg ny01, 
2004, C-print, 256 x 188 cm

Les JPegs de Thomas Ru- nous montre notre 
rapport aux images: celles-ci sont 
médiatisées par des écrans de télévision et 
d’ordinateur. 
Ces derniers ne sont pas seulement les 
supports neutres de ces images, la matérialité 
de l’écran reconfigure l’image et ne permet 
plus de la renvoyer directement à une réalité 
extérieure dont elle serait la trace ou l’indice. 

Car où est le réel dès lors que l’écran participe à 
la configuration de l’image ? 
Le réel n’a dès lors plus de statut en dehors de 
ces écrans, qui en un sens produisent l’image 
et peuvent donc la falsifier.





2)THOMAS DEMAND, des images comme des ersatz 
des clichés médiatiques.

https://www.youtube.com/watch?v=TAnBuWvxZlg

22’40

https://www.youtube.com/watch?v=TAnBuWvxZlg


THOMAS DEMAND
Corridor (flur)
1995
photographie



Corridor, 1995, l’une des 
œuvres les plus connues de 
Demand est basée sur un 
couloir de l’immeuble de 
Milwaukee où vivait (et 
assassinait) le tueur en série 
Jeffrey Dahmer.







THOMAS DEMAND
À quoi pourrait bien 
ressembler la peinture 
d’histoire dans un monde 
saturé d’images ? 

Après avoir choisi ses images 
sources, Tomas Demand 
utilise du papier et du carton 
de couleur pour reconstituer 
méticuleusement des espaces 
réels, en trois dimensions et 
à la vraie grandeur. 



Ensuite, Il prend ensuite une 
photo du modèle avec un Sinar 
de fabrication suisse, un 
appareil photo grand format 
doté d'un objectif télescopique 
pour une résolution améliorée 
et une vraisemblance accrue. 
Puis les maquettes sont 
détruites, ne laissant donc 
subsister que leur double ou 
leur spectre photographique. 



Ne demeure 
que 
l’architecture de 
l’événement, le 
lieu sans son 
histoire.

Le lieu ou plutôt le spectre du lieu est-il porteur de l’histoire qui l’a traversée ?

Des pasteurs évangéliques sont 
venus exorciser l’appartement de 
Dahmer avant que son immeuble 
ne soit détruit pour éviter qu'un 
culte n'y soit rendu. De même, le 
nom de sa rue a été changé.



« L'espace est un élément clef dans le mode 
opératoire du tueur en série. Pour commettre un 
meurtre, il a besoin d’un espace privé pour 
accomplir son rituel et d’un espace public pour 
attirer ses victimes. 66 % des tueurs en série 
choisissent de commettre un meurtre dans le 
confort de leur foyer. Dans ces cas-là, la maison 
devient un piège construit avec toute la précision 
et la considération d’un architecte. » 



3/ AUGMENTER LE REEL?



A/L’HYPER REALISME  
L'hyperréalisme est un courant artistique apparu 
dans les années 1960 aux Etats-Unis.
Les artistes utilisaient des sources diverses telles que des photos de magazines 
ou des photographies personnelles comme modèle de leur peinture. Pour la 
reproduire les peintres soit projetaient à l'aide d’un rétroprojecteur l'image sur 
leur toile et ensuite peignaient en fonction de ce qu'ils voyaient, soit utilisaient la 
technique de « mise au carreau ». La photographie ne devait pas être source 
d'émotion. Les peintres hyperréalistes recherchent la neutralité, ils n'ont pas 
pour but de dénoncer quoi que ce soit, ils montrent le monde de manière 
objective, en font le simple objet. Pour un maximum de réalisme, ces sculptures 
sont parfois directement moulées sur des modèles vivants. 



DON EDDY
Mr Raphael silverware
1975
Peinture sur panneau





Richard Estes, "Untitled (Car Reflection), » 1967, huile sur panneau

L’hyperréalis
me 
n’aboutit-il 
pas à 
l’abstraction
?



Ce qui intéresse les hyperréalistes, ce n’est pas de représenter le 
réel, mais plutôt de représenter les images du réel.
En recopiant des photographies comme s’il s’agissait de cartes 
routières à transcrire point par points, ils aboutissent à ce 
paradoxe : 
Ils sont troublant de réalisme ET presque dans l’abstraction,
tellement la précision de leur image dépasse la perception
humaine.
Les choix de sujets y sont pour beaucoup : carrosseries, vitrine, 
plastiques et vinyles : les matières réfléchissent et scintille et 
l’œil se perd dans la déformation des reflets.



CHUCK CLOSE 



CHUCK CLOSE : HYPERREALISME



Les modèles de ses œuvres sont ses amies, des 
membres de sa famille, des artistes, ou bien lui-même. 
Il les représente en gros plan et de face sur de très 
grands formats verticaux.
Il utilise la technique de la mise au carreau pour 
reproduire sa photo en grand : préalablement quadrillé, 
le portrait est reproduit carré après carré afin d' obtenir 
des images gigantesques et incroyablement détaillées, 
qui vues à distance sont dotées d'une grande fidélité 
photographique, mais qui de près ne laissent voir 
qu'une multitude de taches colorées abstraites, de 
traces, de points… de sorte que les surfaces 
apparaissent comme des sortes d'écrans pixelisés.
 Sa démarche artistique est de retranscrire les 
détails les plus infimes et les moindres défauts des 
visages de ses sujets, produisant ainsi des images 
souvent sans concession : le réalisme à l’extrême 
n’est parfois pas très élogieux, il peut même être 
repoussant. 

CHUCK CLOSE (1940-2021)



« Je ne veux pas que le spectateur voie toute la 
tête d'un seul coup et croie que c'est l'aspect le 
plus important de ma peinture. Vous pouvez lire 
l'oeuvre de diMérentes façons selon l'endroit où 
vous êtes situé dans la salle. De loin, il est 
impossible de le distinguer une photographie 
haute résolution. De plus près, il est plus diMicile 
de l'appréhender, il prend alors les 
caractéristiques d'un paysage ambigu ou d'une 
peinture abstraite. »



b/L’HYPERREALISME EN SCULPTURE

Une sculpture criante de réalité, une sculpture 
démesurément outrancière, étrange, voire 
monstrueuse



DUANE HANSON, 
supermarket lady, 1960



“Man with camera” (1991-92) 

Le plasticien DUANE HANSON choisit, au cœur des 
années 1960, de rompre avec la tendance 
dominante de l’époque : l’expressionnisme 
abstrait dont les principaux représentants sont 
Jackson Pollock, Mark Rothko ou Willem de 
Kooning. 
Lui, privilégie une représentation quasi 
photographique de la réalité et deviendra ainsi le 
chef de file de l’hyperréalisme américain.
Il prend le parti de représenter des individus 
empruntés à la société américaine : personnages 
de la classe moyenne ou des marginaux loin des 
idéaux de l’American Way of Life. 
Ses personnages sont en grandeur nature, 
portent de vrais vêtements, ont des cheveux, ce 
qui accentue l’impression de rencontrer une 
vraie personne et non une sculpture.



L’artiste s’engage à témoigner de ce qui dérange: 
racisme, maltraitance, pauvreté, dépendance, 
conditions de la classe ouvrière…



L’artiste parvient à suggérer la vie 
psychique de ces personnages 
par l’imitation des apparences. 
La résine devient chair vibrante.
Il crée des figures de résine 
mélancoliques, au regard perdu 
dans le vide, dont on croit 
percevoir l’âme.



Il réalise ses œuvre par 
moulage, sur de vrais 
modèles, et combine 
parfois di@érentes 
parties provenant de 
plusieurs corps.
Les sculptures sont 
faites de fibre de verre 
et de di@érentes 
résines. Le grain de 
l’épiderme est rendu 
avec une virtuosité 
étonnante à la peinture 
à l’huile. 



https://www.youtube.com/watch?v=
4JN_1565G9Q

Le moulage n’a pas 
toujours été accepté 
dans l’histoire de 
l’art!

AUGUSTE RODIN : 
l’âge d’airain : un scandale !

https://www.youtube.com/watch?v=4JN_1565G9Q
https://www.youtube.com/watch?v=4JN_1565G9Q




Ses œuvres sont 
faites en silicone, 
fibre de verre et 
résine. Elles sont 
peaufinées grâce 
à des éléments 
biologiques tels 
que des cheveux 
humains, ce qui 
renforce leur 
aspect 
hyperréaliste. 
Ses sculptures 
suggèrent des 
moments privés 
et intimes dans 
lesquels le 
spectateur se 
trouve projeté



https://www.youtube.com/watch?v=SsaOZsLP2gE

The Mask II, Ron Mueck, 2001

Maquettiste et maquilleur spécialiste en 
effets spéciaux de formation, Ron Mueck 
développe une activité artistique depuis 
les années 1990. L’artiste déploie, à des 
échelles improbables, des corps nus et 
hyperréalistes dans des situations qui 
évoquent la mort, la solitude ou bien 
l’amour. Cet autoportrait, qui se présente 
sous la forme d’un masque (creux à 
l’arrière), est ainsi quatre fois plus grand 
que nature. Il semble plongé dans ses 
rêves, comme un géant endormi qu’il serait 
effrayant de voir s’éveiller. L’artiste cultive 
avec minutie la représentation du réel, mais 
ce décalage d’échelle produit un effet 
troublant et parfois dérangeant.

https://www.youtube.com/watch?v=SsaOZsLP2gE




>L’HYBRIDATION / LE MONSTRUEUX

Au plus près du réel pour mieux l’hypertrophier



PATRICIA PICCINI emprunte aux sciences 
naturelles pour faire naître des créatures 
monstrueuses, quoique toujours familières – 
comme si leur existence et leur apparence 
restaient logiques, mais inédites.


