
ÉPREUVE DE MISE EN SITUATION PROFESSIONNELLE – OPTION CINÉMA

Document 1 

Extrait du programme de terminale spécialité Arts Plastiques
« Mobiliser, citer, recréer, détourner des codes de l’image, de la narration figurée ou de la 
non-figuration » : Dispositifs et rhétoriques de l’image figurative : fixité et mobilité de l’image, 
unité ou éclatement des supports, temps juxtaposés, symbolisation, allégorie, métaphore, méto-
nymie…

Document 2 

Extrait du film Birdman d’Alejandro González Iñárritu ( 2015, 1h59).
https://www.youtube.com/watch?v=7O8wiwu0elA

En vous appuyant sur le point du programme : « Mobiliser, citer, recréer, détourner des codes 
de l’image, de la narration figurée ou de la non-figuration » vu en Lycée en classe de terminale 
spécialité Arts Plastiques, confronté à l’extrait du film « Birdman » d’Alejandro González Iñárritu 
(2015, 1h59), vous proposerez une séquence d’enseignement.

Vous justifierez votre choix, vos intentions pédagogiques en étant attentif :

–à déterminer les connaissances et les compétences travaillées pour cette séquence, en les
situant également au regard de la progressivité des acquis visés au collège et durant cette année
de seconde et leurs contributions au Socle commun de connaissances, de compétences et de
culture ;

–à argumenter le dispositif d’enseignement proposé, les modalités d’apprentissage et d’évalua-
tion retenues

Votre réponse sera confortée par le recours à une ou plusieurs autres références librement 
choisies, dont vous exploiterez les aspects les plus significatifs et pertinents au regard des orien-
tations que vous souhaitez justifier. N.B. Ces références peuvent être choisies parmi celles appar-
tenant :

-aux œuvres et démarches relevant du domaine artistique choisi, à celui de la création en arts
plastiques ou encore à tout autre domaine des arts 

-aux écrits théoriques ou méthodologiques en pédagogie et en didactique, en arts plastiques et
plus globalement en éducation  

-aux écrits théoriques et critiques portant sur la création en arts plastiques et dans d’autres arts.



Analyse du point de programme

Les élèves de terminale auront déjà questionné les notions de « narration » et de « temporalité » 
au cours des cycle 3 et 4, que ce soit au travers du programme de Lettres ou d’Arts Plastiques.
Ce point de programme questionne la relation entretenu entre l’image et le temps. Toute oeuvre 
existe dans le présent de son exposition et du contexte qui y est rattaché, mais développe des 
temporalités diverses : temps réel, temps exprimé, temps symbolisé, temps suggéré, temps de 
réalisation, temps de lecture, temps du dévoilement, temps juxtaposé... 
Dans l’association de ce point de programme avec l’extrait du film « Birdman »,  la question de la 
« temporalité » s’articule à celle de la « narration ». Nous tenterons de démontrer que cette conju-
gaison influence le temps éprouvé par le spectateur.

Analyse de l’extrait

Cet extrait de « Birdman » a la particularité d’être tourné en plan-séquence (comme le reste du 
film d’ailleurs). Cet aspect sous-tendra l’ensemble de notre réflexion, tant ce procédé cinéma-
tographique déborde de richesses sémantiques et esthétiques. 

On nous rappelle souvent que le montage est l’essence du cinéma. Il joue, par le rapprochement 
de deux plans, avec nos affects (ce que Koulechov a astucieusement démontré). Ici, le plan-sé-
quence révèle une autre spécificité essentielle et primitive du cinéma : celle de la captation docu-
mentaire à l’état pur, par le simple respect de « l’écoulement du temps » . On pense aux origines 
du cinéma et aux travaux des Frères Lumières (notamment « L’arrivée d’un train en gare de La 
Ciotat »,  de 1896). Beaucoup de théoriciens ont associé le plan-séquence à l’idée d’une vérité 
documentaire nue et brute, dénuée d’artifice (du moins à l’origine de ce procédé, mais nous y 
reviendrons). 

Dans notre extrait il y a bien « plan-séquence » : pas de cut, pas d’arrêt, le « moteur » tourne 
sans interruption. Cependant, le temps subit des perturbations dues à la mise en scène et à la 
narration. Ces remous internes au temps et à l’espace diégétiques modifient le temps éprouvé 
par le spectateur. Il me semble que ces perturbations peuvent être dissociées selon trois phases 
distinctes (et ce malgré la continuité suggérée par le plan-séquence). En effet, la perception du 
temps chez le spectateur semble suivre le schéma suivant :  dilatation - contraction - dilatation 
(Schéma quasi-identique au plan-séquence introduisant « La soif du mal » d’Orson Welles, 1958).

Au début de l’extrait, notre personnage est seul, il fume tandis qu’une pluie fine (dont la présence 
est surtout sonore) cingle le bitume. Un léger bruit de foule et de voiture annonce subtilement le 
déchaînement à suivre. Dans ce court laps de temps (environ sept secondes), Iñárritu a recours a 
une allégorie du temps : la fumée. L’expiration suggère une certaine lenteur (le souffle étant une 
donnée importante dans les méthodes de relaxation). La caméra est quand à elle stable, suivant 
un travelling circulaire (on pourrait même penser qu’à ce moment elle est fixée sur des rails). 
Puis intervient ce « clap » de la porte : élément perturbateur suite auquel on s’attendrait presque 
à entendre « Action ! ». 

Commence alors le second temps. La caméra tremble : elle semble comme arrachée de terre et 
posée sur épaule. Ces secousses font écho à la panique du personnage, (ce qui nous permet, en 
tant que spectateur, de nous identifier à ce dernier). Nous sommes littéralement jetés dans une 
frénésie montant crescendo. Le réalisateur renforce ce sentiment en situant l’action au cœur de 
Time Square : carrefour symbole du libéralisme, où se mêlent la foule et les images publicitaires. 
Notre vue et notre écoute sont sollicitées de manière agressive, jusqu’à saturation. Tout exulte, 
tout bouillonne, tout s’accélère dans l’aliénation collective (pour reprendre les termes qu’emploie 
Hartmut Rosa dans son essai « Aliénation et Accélération : vers une critique de la modernité 
tardive »). Les agressions successives que subit le personnage trouvent d’ailleurs leur origine 



dans la frénésie du monde médiatique : il est une « image connue » traquée par la foule.
Le nom de ce lieu, « Time Square », prend ici tout son sens : il s’agit d’un espace singulier où se 
« juxtaposent les temps » (pour reprendre la formulation de l’extrait de programme).

Enfin, le personnage entre dans une nouvelle dimension « Espace-Temps », dès l’instant où il 
pénètre le hall du théâtre. Ici, la nouvelle dilatation du temps semble due à la sobriété et à l’ho-
mogénéité du décor (le camaïeu beige nous enveloppe de sa chaleur, contrastant avec le grouille-
ment visuel de Time Square), ainsi qu’au son : l’acoustique du bâtiment provoque un étouffement 
du vacarme traversé auparavant. Cette dilatation atteint son paroxysme au moment où le per-
sonnage arrive dans la salle de théâtre. On notera que les portes revêtent une importance toute 
particulière tout au long de cette séquence : elles marquent ces temps différents, faisant presque 
figures de « portails » spatio-temporels. 
Notre personnage aura finalement effectué une boucle : théâtre – rue – théâtre. Peut-être est-ce 
une manière pour Iñárritu d’ériger la Culture, génératrice de paix, en rempart contre le libéra-
lisme économique et la « Société du Spectacle » décrite par Guy Debord ?

De façon peut-être plus personnelle, il me semble que cet extrait synthétise l’évolution de l’em-
ploi du plan-séquence dans l’Histoire du Cinéma (récemment évoquée par Béla Tarr lors d’une in-
terview pour France Culture). Là où ce procédé dilatait le temps à ses origines (avec par exemple 
l’ « Aurore » de Murnau en 1927), forçant le spectateur à redoubler d’attention à l’égard des per-
sonnages et des décors, il est globalement employé aujourd’hui comme une performance specta-
culaire imitant l’univers des jeux vidéos (il devient même bien souvent un argument commercial). 
En dehors de cet extrait, et à plusieurs reprises, le film « Birdman » n’échappe pas non plus à ces 
aspirations spectaculaires... 

À travers ces analyses, et dans le but d’établir une séquence d’apprentissage, j’ai dégagé la 
problématique suivante : 

Comment les dispositifs de narration contemporains peuvent-ils influer sur le temps perçu par le 
spectateur ?  



« UNE CARTE POSTALE MOUVEMENTÉE  »

Consignes : 

Vous venez de vivre des vacances hors du commun, ponctuées des péripéties les plus folles, dans 
un lieu extraordinaire. Imaginez la carte postale monumentale qui résumera tout votre voyage.
Cette histoire doit être retranscrite au sein d’un seul et même cadre. Il y aura donc plusieurs 
«  instants », plusieurs « scènes » représentées dans ce même espace continu.

Contraintes : 
Votre histoire doit comprendre : situation initiale, élément perturbateur, péripéties, élément de 
résolution, situation finale. Vous pouvez perturber ce shéma si vous le souhaitez. 
Cadre/Support : toutes ces actions doivent se situer dans un même espace continu (il n’y a pas 
de « cases séparées » comme en bande dessinée classique).  
Le format minimum est un format raisin (c’est une carte postale « monumentale »).
Technique : Libre (possibilité de mélanger les outils et les médiums).
Temps : trois séances.

Références artistiques :

Masaccio 
Le paiement du Tribut, 1424-1427

Lucas Cranach l’Ancien
Adam et Eve dans le jardin d’Eden, 1530

Erró
God Bless Bagdad, 2003

Jacque(s)
Phonochose #1, 2016

FICHE ÉLÈVENIVEAU TERMINALE



« UNE CARTE POSTALE MOUVEMENTÉE  »

Consignes : 

Vous venez de vivre des vacances hors du commun, ponctuées des péripéties les plus folles, dans 
un lieu extraordinaire. Imaginez la carte postale monumentale qui résumera tout votre voyage.
Cette histoire doit être retranscrite au sein d’un seul et même cadre. Il y aura donc plusieurs 
«  instants », plusieurs « scènes » représentées dans ce même espace continu.

Questions du programme : 

Mobiliser, citer, recréer, détourner des codes de l’image, de la narration figurée ou de la 
non-figuration : Dispositifs et rhétoriques de l’image figurative : fixité et mobilité de l’image, 
unité ou éclatement des supports, temps juxtaposés, symbolisation, allégorie, métaphore, méto-
nymie…

Notions abordées : espace - temps - matière - forme - corps

Compétences travaillées :

Expérimenter, produire, créer

- Choisir et expérimenter, mobiliser, adapter et maîtriser des langages et des moyens
plastiques variés dans l’ensemble des champs de la pratique

Mettre en œuvre un projet artistique individuel ou collectif

- Faire preuve d’autonomie, d’initiative, de responsabilité, d’engagement et d’esprit
critique dans la conduite d’un projet artistique

Buts : 
- Structurer le récit pour mieux « donner à voir » son tissu narratif. 
- Considérer la réception du spectateur, le parcours de son regard et son temps de lecture :
apporter du rythme au visuel.

Objectifs : 
- Inciter l’élève à organiser/structurer sa narration pour qu’elle épouse au mieux l’espace continu.
- L’amener à appréhender la tension « visibilité/lisibilité », pour mieux structurer son image.
- Amener l’élève à utiliser les degrés de profondeurs, les « plans », tout en conjuguant hiérarchi-
sation spatiale et chronologie du récit (comment, dans cette chronologie, marquer les temps dits 
« forts » et les temps « faibles »?)
- Pousser l’élève à choisir ses propres moyens d’expression en fonction de l’histoire développée, 
d’expérimenter des langages plastiques et des techniques au service de ses intentions, de tirer 
parti de ses découvertes et des techniques 
- Amener l’élève à s’engager dans une démarche personnelle, en appréhendant sa nature, ses
contenus et sa portée, en justifiant des moyens choisis

NIVEAU TERMINALE FICHE ENSEIGNANT



J’aimerais que l’évaluation s’accompagne d’un oral en début de séance suivante, durant le-
quel les élèves présenteront leurs travaux et justifieront leurs choix plastiques. 

Auto-évaluation :

Mon récit est original et riche en péripéties       1            2                      
J’ai  adapté la structure de ma composition au récit, j’ai anticipé la réception de l’oeuvre auprès 
du spectateur         1             2          3    
J’ai pensé le lien entre les matériaux employés, les outils choisis, et ma narration     1         2        3      
J’ai justifié mes choix avec clarté, par une démonstration orale convaincante           1             2     

Hypothèses de verbalisation (avant le passage à l’oral des élèves) :

J’aimerais qu’elle arrive à la fin de la deuxième séance (la séquence s’étendant sur trois séances). 
Nous parlerons dans un premier temps des réalisations en cours, et du ressenti des élèves.  
J’aimerais amorcer cet échange par la question suivante :
Quelles conséquences cette unité spatiale a sur la composition du visuel (par rapport à une 
bande dessinée au découpage classique) ?

Nous parlerons ensuite du corpus d’oeuvres (projetées via vidéo-projecteur). En scrutant les 
oeuvres de Masaccio et de Cranach nous évoquerons la multiplicité des temps, et la multiplica-
tion d’une même figure au sein d’un seul et même espace. Nous évoquerons les réflexions de 
Daniel Arasse à ce propos (quand ce dernier nous explique que De Vinci est le premier à ques-
tionner la multiplicité des temps au sein d’un même espace, pour aboutir à la logique d’unité de 
temps et de lieu). Globalement nous nous focaliserons sur les questions du temps exprimé, du 
temps symbolisé, du temps suggéré, et du temps de lecture (il y a là déjà beaucoup de choses à 
dire...). L’oeuvre de Jacque(s), vidéo/performance hybride, nous permettra de parler de l’enrichis-
sement amené par les procédés cinématographiques. Cette oeuvre intègre également la question 
du « collage », ce qui établira un lien avec l’oeuvre d’Erró.

J’aimerais insérer quelques références supplémentaires, dont la Bande dessinée « Here » de Ri-
chard McGuire, où l’on traverse, en huis clos, des millénaires sans jamais changer de point de vue. 
(cependant il y a ici des ruptures spatiales imposées par des cases, et par les pages du livre).

Puisqu’il est question d’allégorie et de métaphore dans le point de programme, j’aimerais quand 
même élargir notre champ de réflexion à ces questions, en présentant par exemple l’allégorie du 
temps présente dans « La Laitière » de Vermeer. 

Pour appuyer et nuancer la question du temps de lecture, nous pourrions aussi parler des ré-
flexions de Paul Klee, Kandinsky ou Léger sur la rythmique engendrée par la couleur, en expli-
quant par exemple aux élèves que Léger voyait en ses modelés un moyen de ralentir le parcours 
du regard, tandis que l’emploi du ton local, pur, provoque selon lui une immédiateté. Cette ouver-
ture pourrait même créer un lien vers un second sujet traitant du temps éprouvé par le specta-
teur, mais cette fois-ici en investissant un champ artistique plus abstrait. 



Johannes Vermeer
La Laitière, vers 1658

Richard McGuire
Here, 2014

Fernand Léger
Les constructeurs, 1950

Oeuvres projetées en complément


