
Actions sur les 
médiums

“Connaitre un objet, c’est agir sur lui et le transformer pour saisir les 

mécanismes de cette transformation...” (Jean Piaget, Psychologie et 
pédagogie)... c’est pourquoi les opérations plastiques sont des verbes 
d’action.  Selon Daniel Lagoutte et Claude Reyt,  les opérations 
plastiques peuvent se regrouper en 4 familles principales : Reproduire, 
Isoler, Transformer, Associer. 


 

Reproduire : l’image et l’objet reproduits exercent un pouvoir de 

fascination. C’est aussi un moyen d’appréhender le monde, de se 
l’approprier. 


Isoler consiste à séparer un élément de ce qui l’entoure. On prive alors 

celui-ci de ce qui lui donnait une identité par son environnement.


Transformer, c’est modifier une forme, une couleur, une matière, un 

volume... pour les faire devenir autres. 

Associer : la pratique des arts plastiques donne la possibilité de créer 

des combinaisons originales. On associe des éléments différents (images, 
couleurs, matières, objets, volumes...), au sein d’un même espace, ce qui 
entraine des modifications de forme et de sens.
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Les élèves apprendront à choisir telle action en fonction de telle intention, à combiner des actions, à les 
adapter aux sollicitations du matériau et selon les contraintes du projet. 

Je vous propose dans les pages qui suivent quelques références artistiques pour illustrer l’acronyme 
RITA. Un inventaire exhaustif est évidemment vain. La plupart des artistes combinent eux aussi ces 4 
opérations plastiques et n’importe quelle œuvre peut être questionnée par leur prisme…

Béatrice Audino

CPD Arts Visuels



Citer, copier, décliner, dessiner, dupliquer, 
doubler, évoquer, figurer, filmer, imiter, 
imprimer, présenter à nouveau, photographier, 
photocopier, multiplier, citer, peindre, incarner, 
rappeler, répéter, refaire, reconstituer, 
ressembler, sérier, simplifier, symboliser, etc…

Des verbes d’action pour Reproduire.

RITAQuelques références 



Sérigraphier

À propos d’Andy Warhol, certains crient au génie, d’autres à 
l’imposture. Warhol utilise la technique de la sérigraphie, une 
technique d’imprimerie fonctionnant avec des pochoirs 
interposés entre l’encre et le support, appliquée à des portraits 
photographiques par exemple, qu’il reporte ensuite sur la toile. 
Ainsi faisant, le célèbre artiste enfonce le clou dans le concept de 
désacralisation de l’œuvre. Warhol produit en masse. Il confie la 
réalisation de ses toiles à ses assistants, ce qui lui permettait de 
produire beaucoup et par série. Cette idée là a ainsi choqué : 
Warhol était-il finalement un artiste, un vrai créateur, ou un 
fabricant d’images plastiques ? Appartenant au courant artistique 
du pop art, Warhol et ses acolytes ne font que questionner la 
société de consommation et l’irruption agressive du matraquage 
publicitaire. A l’ère de la reproduction mécanisée des images, ces 
interrogations sont logiques et même saines. N’est-ce pas là 
d’ailleurs le rôle de l’artiste d’interroger l’évolution de la société ?
Reproduisant à l’infini, par le procédé de la sérigraphie, l’image 
publicitaire ou des mass-media, Warhol lui enlève sa substance, 
l’inscrivant dans le vertige du multiple, du banal, promu 
néanmoins au rang d’œuvre d’art. “Je veux être une machine”, 
proclame t-il, en légitimant son procédé mécanique de 
reproduction de l’image, écho d’une société sans âme que son 
œuvre représente et par là-même critique. Il se fait le 
représentant d’une société capitaliste à son apogée.

A l’objet se substitue ici l’image sérielle, froide et déréalisante 
dans sa répétition.

Claude Viallat, né à Nîmes en 1936, est un peintre 
contemporain français.En 1966, Claude Viallat adopte un 
procédé à base d'empreintes, qui l'inscrit dans une critique 
radicale de l'abstraction lyrique et géométrique (dans la 
technique dite All-over). Il utilise utilise une forme répétée 
indéfiniment lui permettant de travailler autour de la couleur : 
une forme neutre, ni naturelle ni géométrique, répétée sur une 
toile libre, sans châssis, déterminant la composition de 
l'œuvre. En 1969, il est membre fondateur du groupe Supports/
Surfaces.

Andy Warhol

Claude Viallat

Certains artistes, dans leur carrière entière ou durant une certaine période décident de reproduire la même idée, 
la même forme, la même technique…

Faire des empreintes



Depuis 1966, le « travail/peinture » de Toroni n’a 
pas varié de sa motion initiale, rigoureusement 
énoncée par le titre des œuvres. Sont donc à 
chaque fois présentées les empreintes, d’une 
seule couleur, d’un pinceau carré n° 50, répétées 
à intervalles réguliers de 30 cm et disposées en 
quinconce de manière à couvrir uniformément le 
support, que celui-ci soit un tableau, une toile 
libre – accrochée, suspendue, traînant au sol – en 
tissu ou en toile cirée, ou bien le mur lui-même, 
dans une démarche qui intègre la problématique 
de l’in situ. La matérialité de la peinture est mise 
en avant dans un geste qui ne vise aucune valeur 
ajoutée par rapport à celui du travail artisanal. La 
touche, qui en constitue le point de départ et 
d’arrivée, est, selon Christian Besson, « une 
touche mais sans mouvement inscrit, sans 
gestualité ; non pas la touche du peintre mais 
celle du pinceau ; une touche qui n’exprime rien, 
une facture. » Le « travail/peinture » ne refuse 
donc pas seulement les signes traditionnels de 
l’authenticité et de l’originalité, il les critique à 
travers la modalité qui passait pour en être la 
plus pure expression.

Empreintes de pinceau n° 50 répétées à 
intervalles réguliers de 30 cm, 1967

Niele Toroni

Peindre, toucher

Citer, évoquer. 


La Joconde aux clés. 

A propos de La Joconde aux clefs, il explique sa façon de créer le 
tableau et d’organiser les objets :

 

« Un jour j’avais fait sur une toile un trousseau de clés. Je ne savais 
pas ce que j’allais mettre à côté. Il me fallait quelque chose 
d’absolument contraire aux clés. Alors quand j’eus fini de travailler, 
je suis sorti. J’avais à peine fait quelques pas et qu’est-ce que je vois 
dans une vitrine ? Une carte postale de la Joconde ! J’ai compris 
tout de suite : c’est elle qu’il me fallait, qu’est-ce qui aurait pu 
contraster plus avec les clés ? Comme ça j’ai mis sur ma toile la 
Joconde. après j’ai ajouté aussi une boîte de sardines. Cela fait un 
contraste aigu. C’est un tableau que je garde, je ne le vends pas. »


Fernand Léger



Dessiner, simplifier


F e r n a n d 
Mourlot, lithographe raconte l’évolution du 
taureau de Picasso : 

L'opération a duré quinze jours. Le 5 décembre 
1945, un mois après son arrivée rue de Chabrol, 
Picasso a dessiné au lavis un taureau. Un 
taureau magnifique, très bien fait, gentil 
même. Et puis on lui a donné l'épreuve; nous en 
avons tiré à peine deux ou trois, ce qui fait que 
ce taureau est extrêmement rare. Une semaine 
après, il revient et il demande une nouvelle 
pierre; il reprend son taureau au lavis et à la 
plume; il recommence le 18. Troisième état, le 
taureau est repris au grattage à plat, puis à la 
plume en accentuant fortement les volumes; le 
taureau est devenu un animal terrible avec des 

cornes et des yeux effroyables. Bon, ça n'allait pas, Picasso éxécute un quatrième état, le 22 décembre, et un 
cinquième, le 24; à chaque fois il simplifie le dessin qui devient de plus en plus géomètrique avec des aplats 
noirs. Sixième et septième états, les 26 et 28 décembre, puis, après le retour de Picasso, quatre autres états, 
onze en tout, les 5, 10 et 17 janvier. Le taureau est réduit à sa plus simple expression; quelques traits d'une 
maîtrise exceptionnelle qui symbolisent comme un jeu de signes ce malheureux taureau avec sa petite tête 
d'épingle et ses cornes ridicules en forme d'antenne. Les ouvriers se désolaient d'avoir vu un taureau aussi 
magnifique transformé en une espèce de fourmi...

... C'est Célestin qui a trouvé le mot de la fin : "Picasso, il a fini par là où, normalement, il aurait dû commencer." 
C'est vrai, seulement pour arriver à son taureau d'une seule ligne, il a fallu qu'il passe par tous les taureaux 
précédents. Et quand on voit son onzième taureau on ne peut s'imaginer le travail qu'il lui a demandé".

Pablo Picasso

La photographie est l’un 
des médiums privilégié 

de la répétition. Nicholas Dixon dans sa série The Brown 
Sisters photographie chaque année depuis 37 ans, sa femme 
et ses sœurs. Bien que les poses ne soient pas toujours 
identiques, le fait de répéter cette image chaque année 
donne à voir la longévité et l’union de ces 4 sœurs.

Nicholas Dixon

Photographier 


https://video.link/w/3DULc


Des verbes d’action pour Isoler.

RITA
priver du contexte, séparer, détacher, effacer, 
supprimer, scinder, cacher , extraire, enlever, 
cadrer, cerner, recadrer, détacher, dissimuler, 
voiler , dévoiler, sélectionner, privilégier par 
rapport au contexte, choisir, désigner, entourer, 
révéler, fragmenter, découper, disséquer, 
schématiser, abstraire, simplifier, différencier, 
distinguer, atténuer, accentuer, renforcer, 
valoriser, recouvrir, montrer, emprunter, 
suggérer, réduire , conceptualiser, analyser, etc…

Quelques références 



Trisomique, sourde et muette, 
Judith Scott passe une partie de 
sa vie en hôpital psychiatrique. 
Elle dérobe des objets (ventilateur, parapluie, et même les clefs 
du personnel hospitalier, etc.) puis les recouvre entièrement de 
fils de laine jusqu’à ce qu’ils disparaissent sous des cocons 
colorés. Elle protège et décuple ses objets, qui, peu à peu, 
gagnent en puissance. Ses sculptures sont comme son corps, 
une enveloppe opaque qui cache ce qu’elle est à l’intérieur. 
Grace à l’art, Judith Scott trouve un moyen de s’exprimer et de 
communiquer avec le monde extérieur. 

Pilote de la Luftwaffe sur le front russe pendant la 
Seconde Guerre mondiale, Beuys s’écrase en Crimée. Il 
raconte alors que, recueilli par des nomades qui l’ont 
nourri de miel, il est revenu à la vie, recouvert de graisse 
et enroulé dans des couvertures de feutre. Ces éléments 
qui lui auraient sauvé la vie deviennent des matériaux 
primordiaux dans sa production artistique: le feutre qui 
isole du froid et du son, la graisse symbole de chaleur et 
d’énergie, le miel, mais aussi la cire d’abeille, la terre, le 
beurre... pour lui la fonction de l’art est cathartique , c’est 
à dire que l’art doit soigner, nettoyer les blessures d’une 
société malade. Ici l’artiste invite chacun à écouter son 

propre silence. Si le son est étouffé, il reste présent, il 
nous met en garde sur le danger qui nous menace de 
rester silencieux à sa souffrance, de l’étouffer. 

Infiltration homogène pour piano à queue, 
1966. 


Voiler pour mieux dévoiler. Un effet magique comme si une fée où des 
lutins avaient souhaité changer notre perception des objets , de notre 
environnement hors de toutes ces zones de confort . Christo et Jeanne 
Claude choisissent de modifier notre regard sur les choses rien qu’un 
instant. Leur pratique artistique consiste à emballer des objets pour la 
plupart banals : tables, chaises, magazines, fleurs, voitures... Package on a 
Table est un guéridon recouvert d’objets empaquetés dans du velours et 
de la toile, qui semblent avoir été ficelés à la hâte. Ce principe de 
recouvrement et de dissimulation introduit l’idée que ces objets méritent 
une attention particulière, appelant le spectateur à s’interroger sur leur 
identité et leur fonction.

C h r i s t o e t 
Jeanne-Claude, 

est le nom d'artiste sous lequel est identifiée l'œuvre commune de Christo 
Vladimiroff Javacheff, né le 13 juin 1935 à Gabrovo en Bulgarie et mort le 
31 mai 2020 (à 84 ans) et de Jeanne-Claude Denat de Guillebon, née (le 

Package on a Table 
(Empaquetage sur une table), 1961

Judith Scott

Joseph Beuys 

Christo et Jeanne-Claude

Emballer, cacher, recouvrir 


https://fr.wikipedia.org/wiki/13_juin
https://fr.wikipedia.org/wiki/Juin_1935
https://fr.wikipedia.org/wiki/1935
https://fr.wikipedia.org/wiki/Gabrovo
https://fr.wikipedia.org/wiki/Bulgarie
https://fr.wikipedia.org/wiki/31_mai
https://fr.wikipedia.org/wiki/Mai_2020
https://fr.wikipedia.org/wiki/2020


Entourer, cerner, détourer, cadrer


Gaston Chaissac

Composition
[1947 - 1948]

Le chaos, l'éclatement, la variété des supports (toile, carton, tôle), un 
univers de surfaces de couleurs vives dont émergent d'étranges 
personnages aux visages plus souvent tristes que gais, à l'air mi-halluciné, 
mi-bonhomme caractérisent l’œuvre de Gaston Chaissac. En général, des 
cernes simulent des séparations évoquant celles d'un puzzle, donnant une 
structure à ce qui autrement « serait emporté sans doute par le vent » 
(S. Vialbos). Chaissac réinvente l’anatomie. Dans le tableau ci-contre, les 
formes composent une silhouette dégingandée et malicieuse, où le dessin 
d’une fleur fait le pendant d’une botte, où la ligne moqueuse d’un sourire 
répond à la maladresse du second visage boursouflé. Chaissac concentre 
l’attention sur chaque motif qui figure une entité indépendante et libre. 

Les cernes noirs peuvent également s’apparenter à quelques pratiques 
enfantines : les lignes font office de limite, de séparation et rendent en un 
sens les choses plus claires et compréhensibles.

Peinture-monde, bleu outremer’, 2015 Gérard Fromanger, photographie in situ de ’Souffle de mai 
et juin 68

Gérard Fromanger

Fromanger détoure les corps et les remplit. Il peint des ombres pleines, des 
corps pleins, des corps-peints, au sens littéral. Ainsi, il oblige le spectateur à 
porter une attention toute particulière sur eux. Ces photographies coloriées, 
repeintes obligent notre regard. Et nous interrogent. L’œuvre  ci-contre 
appartient à une série de 16 peintures intitulée « Le désir est partout ». Elles 
représentent toutes le même balayeur d’origine africaine, peint à l’identique, 
effectuant le même geste sous le même angle de vue, au même endroit. 
Seules les couleurs changent, à l’instar des sous-titres donnés à chaque 
élément (rue de la mer, rue des animaux sauvages, rue de la saison des 
pluies…) qui confèrent à l’ensemble un certain parfum d’exotisme. C’est 
justement cet exotisme que dénonce Gérard Fromanger en réalisant ce 
portrait de balayeur immigré. Cette œuvre de 1974, on l’aura compris, 
conserve une actualité évidente. Rue de la mer , 1974



Des verbes d’action pour Transformer.

RITA
ajouter, allonger, exagérer, altérer, alterner, 
amplifier, ajouter, augmenter, agglomérer, 
cacher, changer, cadrer, combiner, compresser, 
creuser, expanser, compléter, convertir, couper, 
corriger, changer d’échelle, changer la technique 
(outil, support, couleur, format), changer le 
contexte, effacer, enfermer, emballer, déformer, 
dilater, dénaturer, dégager, désensibiliser, 
détruire, dévoyer, dérouler, déplacer, dépouiller, 
dissocier, diversifier, disperser, exagérer, écraser, 
fendre, fragmenter, froisser, fusionner, graver, 
gribouiller, habiller, interpréter, inciser, 
intervertir, inverser, limiter, lisser, maquiller,, 
déguiser, modeler, modifier, multiplier, 
mélanger, métamorphoser, permuter, partager, 
polir, recycler, supprimer en partie, substituer, 
s impl ifier, raturer, raccourcir, rétrécir, 
redimensionner, repositionner, transposer, 
varier, etc…

Quelques références 



Il s’agit d’une tasse réelle, une soucoupe et une petite cuillère 
recouvertes de fourrure de gazelle chinoise marouflées sur la 
matière de sorte que la céramique disparaisse complètement. Ici, la 
fonctionnalité de l’œuvre a disparue au profit de son aspect 
plastique. Cet objet de la vie courante est devenu inutilisable, il a 
perdu sa signification première et nous le voyons à présent comme 

un simple objet artistique qui trouve sa place dans un musée. La 
couleur beige de la fourrure animale et sa texture mouchetée créent 
une référence naturelle et sauvage qui crée une contradiction 
visuelle avec la forme industrielle, usinée de la tasse. Ce qui amusait 

particulièrement Meret Oppenheim, c’était ce contraste porcelaine/
fourrure. Comme beaucoup d’œuvres surréalistes, cette création est non seulement visuellement attrayante, 
mais elle invite également à piéger le spectateur par le toucher : Elle a en effet quelque chose de sensuel, 
puisque caresser une fourrure est agréable, mais si on pense à l’utiliser pour boire et que la tasse nous chatouille 
le nez ou bien la cuillère touche notre langue, cela devient très vite repoussant et déroutant comme dans un 
rêve, une façon pour elle d'animer l'inanimé.

Le déjeuner en fourrure, 1936

Recouvrir  

Mademoiselle Gauducheau, 1981
Placards métalliques peints à l’acrylique

195 x 91,5 x 50 cm

L’œuvre de Bertrand Lavier s’inscrit dans le sillage ouvert par Duchamp 
questionnant avec ses ready-made la limite entre art et non art. Cette 
limite, devenue de plus en plus mince, il la remet en question avec ses 
objets anodins de la vie de tous les jours : “frigidaires” ou armoires aux 
lignes rigides, pièces froides tirées de leur contexte et installées dans le 
musée. Avec ses objets peints des années 80, Lavier résout le dilemme 
entre art et non art. La peinture acrylique appliquée en couche épaisse 
parodiant la touche de Van Gogh fait sortir ces objets du simple statut de 
ready-made. La peinture recouvre exactement, comme le souligne Jean-
Hubert Martin, ce dont elle parle. L’objet qui repose au sol nous interpelle 
donc de son ambiguïté même : objet et peinture à la fois, donc ni 
totalement l’un ni totalement l’autre. 

Meret Oppenheim

Bertrand Lavier 



détruire/ fragmenter /découper  
Arman est un artiste d’origine niçoise naturalisé américain mort en 2005 . Il est 
connu pour ces accumulations d’objets ainsi que ses célèbres colères. Il est 

regroupé parmi les artistes nouveaux réalistes, groupe qu’il fonde avec César notamment.

Ses oeuvres impliquant la destruction sont en fait le résultat de cette destruction. La destruction prend la forme 
de colères, de coupes ou de combustions . Arman s’est intéressé au statut de l’objet et au rapport que les sociétés 
modernes entretiennent avec celui-ci, entre sacralisation et consommation.


Découpes 

Arman découpe au chalumeau des bronzes comme la venus de Milo ou 
d’autres statues connues dans le même sens et avec le même espacement 
entre les coupes pour en faire des plans successifs verticaux, soit dans le sens 
avant-arrière soit dans l’axe gauche-droit de l’objet. Arman montre des objets 
issus de la société de consommation, des sculptures que l’on peu avoir en 
modèle réduit dans des boutiques de souvenirs. . Ces statues sont reliées par 
des charnières de même métal qui permettent à l’oeuvre de se réassembler ou 
se décomposer à volonté.


De nombreuses sculptures d’Arman comportent ces 
découpes de sculptures anthropomorphes ou 
animales et des morceau d’objets (violons, 
marteaux), horloges inclus dans l’œuvre . Lorsque l’œuvre montre des violons ou 
lorsqu’il y a incrustation de morceaux de violons , ceux-ci peuvent être issus de vrais 
violons détruits ou de morceaux de violons moulés en bronze.


Arman 

Destructions

Il casse, brise, scie ou frappe à coup de hache ou de masse des objets . Les débris servent ensuite à une 
composition sur une toile, parfois Arman les trempe dans la peinture et en s’en sert comme tampon pour 
obtenir des traces picturales des objets.


Mamma Mia, 1961



Colère musicale

La destruction comme la découpe sont paradoxalement pour Arman une étape vers la création d’oeuvres. Arman 
a pratiqué le Judo avec son ami Yves Klein, il l’a même enseigné dans une école à Madrid, il y a donc pour Arman 
un engagement personnel de son côté violent. Il ne s’agit pas de détruire froidement mais bien de laisser la rage 
sortir. D’ailleurs, Arman a vécu certaines colères comme des vrais combats . Chopin’s Waterloo est le titre d’une 
oeuvre concrète et aussi le titre du happening qui en est l’origine. Dans cette performance réalisée à la galerie 
Saqqarah à Gstaad en Suisse, Arman détruit un piano à la 
masse. Cette colère à l’encontre des instruments de musique, 
Arman l’explique par une expérience personnelle négative et 
admirative de la musique. L’exposition qui montre ce geste 
de destruction lors de son vernissage s’appelle d’ailleurs 
Musical Rage. Avec la philosophie et la rage du Judo, Arman 
détruit avec art, afin d’approcher les objets d’une autre 
façon, de les analyser.

Les débris ont été ensuite rassemblés et composés sur un 
grand tableau à fond rouge. Le résultat est fouillé et éclaté, 
c’est une trace figée de l’acte de destruction.


Chopin’s Waterloo

Durant le premier festival du nouveau réalisme, Arman détruit sous le regard 
des caméras, un intérieur bourgeois style Henri II. 


Combustions

Il a fait brûler un fauteuil d’intérieur bourgeois et l’expose dans un bloc de 
verre. Il fait pareil pour un prie-Dieu et un piano, toujours en tant que 

procédé pour créer une oeuvre et en tant que performance.


Le fauteuil d’Ulysse, 1965

Cliquez sur l’image 

Ci-contre

pour voir la vidéo.

Les célèbres colères d’Arman mettent 
en scène l’artiste qui détruit des objets 
violemment à titre de performance soit 
dans le cadre d’un vernissage, soit pour 
un reportage. Les tableaux qui résultent 
de ses colères sont des sortes de 
tableaux fantômes des objets.



Sculpteur du fer et du métal, César présente ses premières 
Compressions au Salon de Mai en 1960. Il introduit l’aléatoire en 
n’intervenant pas directement sur le métal, mais en dirigeant une 
presse qui réduit en blocs des voitures, symboles du progrès 
technologique et des produits de consommation de la société 
industrielle. La nouvelle composition est organisée avec un 
enchevêtrement de morceaux métalliques polychromes et devient ainsi 
une sculpture très organique. Dans cette activité de recyclage de l’objet 
se retrouve la dimension critique des Nouveaux Réalistes, regroupés 
autour du critique d’art Pierre Restany. Chaque artiste du groupe met en 
place une démarche particulière : les Compressions sont associées à 
César comme les Accumulations à Arman, les Tableaux-Pièges à 
Spoerri, les Empaquetages à Christo ou les Affiches lacérées à Hains et 
Villeglé. Ces œuvres modifient le regard porté sur les objets industriels 
et interrogent la société de consommation.


Cette Compression est composée de bicyclettes pliées, tordues et 
imbriquées les unes dans les autres. L’enchevêtrement des cadres, 
roues, guidons, pédales et chaînes fait penser à des sortes d’entrailles 
métalliques où l’appréhension d’une partie demanderait une 
dissection de l’ensemble rendue impossible par l’action de la presse : 
par leurs caractères rigides, les différentes parties de métal semblent 
soudées les unes aux autres. Cette composition entremêle diverses 
couleurs et textures : les cadres de bicyclettes ont des teintes vives 
alors que les autres éléments varient du noir au blanc, la mollesse du 
caoutchouc des pneus s’oppose à l’inflexibilité des parties 
métalliques, la finesse des rayons des roues contraste avec la largeur 
des essieux et des pneus. A la recherche de l’expressivité du métal 
contracté par la presse hydraulique, César utilise des objets de rebut 
et propose une œuvre évolutive, puisque l’oxydation, l’usure des 
caoutchoucs, bref, le temps, en font partie intégrante.

Bicyclettes, 170 × 83 × 62 cm

Compression plate de voiture de 
couleur rouge vermillon sur socle 
auto-portant ; immatriculation 
317 CE 91, tôle compressée
410 x 190 x 60 cm

Compresser

César



Plier, froisser 

Étude, 1969

Stéphane Steiner s'inspire du travail de 
Francis Bacon qu'il associe à la technique 
américaine du portrait crashé ("crash" à 
l'américaine et "é" à la française). Il prend des 
photos d'identité qu'il froisse dans ses mains 
et les repose sur une table avant de les 
photographier de nouveau. Ces témoignages 
grandeur nature restituent des visages 
cassés.

Bien qu’utilisé dans plusieurs œuvres 
antérieures comme un procédé parmi 
d’autres, le pliage va être systématisé 
par Hantaï à partir de 1960 : la toile pliée, froissée, est peinte, puis 
dépliée. La couleur, qui s'est déposée de façon discontinue, apparaît en 
éclats répartis à travers l'espace de la toile et fait jouer sur le même plan 
les réserves. 

« La peinture existe parce que j’ai besoin de peindre. Mais cela ne peut 
suffire. Il y a une interrogation sur le geste qui s’impose. Le problème 
était : comment vaincre le privilège du talent, de l’art, etc. ? Comment 
banaliser l’exceptionnel ? Comment devenir exceptionnellement banal ? 
Le pliage était une manière de résoudre ce problème. Le pliage ne 
procédait de rien. Il fallait simplement se mettre dans l’état de ceux qui 
n’ont encore rien vu, se mettre dans la toile. On pouvait remplir la toile 
pliée sans savoir où était le bord. On ne sait plus alors où cela s’arrête. On 
pouvait même aller plus loin et peindre le yeux fermés. » 

Simon Hantaï 

Simone Pheulpin , « la Plieuse 
de Temps » crée des œuvres en 

coton composées de strates, failles et concrétions semblent 
défier le temps et racontent le regard que la designer textile pose 
sur la nature et le monde. Sa démarche et son savoir-faire 
relèvent d’une technique personnelle inédite et modèlent, par le 
pliage, des sculptures organiques 
aux textures infinies.

Simon Pheulpin

Cliquez sur l’image 

ci-contre pour voir la vidéo.  

Stéphane Steiner

https://video.link/w/15OLc


Creuser

N é e n 1 9 4 7 , e n I t a l i e , 
Giuseppe Penone n’a suivi aucun enseignement artistique. Arrivant 
tardif au sein du mouvement de l’arte povera (en 1969), toute son 
oeuvre s’articule autour du rapport entre l’Homme et la Nature, et se 
caractérise par une grande élégance et une grande simplicité.

Le geste qui nous intéresse particulièrement chez Penone est ce geste 
de creuser de vieilles poutres de menuiserie, pour y retrouver les 
noeuds originels de l’arbre dans lequel on avait taillé la poutre. Cet acte 
est lourd de sens, lorsqu’on pense qu’au fil des siècles, l’art a souvent 
été assimilé à une simple imitation de la nature. Ici, Penone prend à 
contre-pied cette notion, car son art retrouve la nature dans ce qui a été 
manufacturé et transformé par l’homme. Il pose pour ainsi dire la 
question traditionnelle de l’art à l’envers. On peut aussi noter que ce 
processus rappelle la théorie de Michel ange, selon laquelle le sculpteur 
faisait émerger du bloc de pierre la forme qui y sommeillait à l’état 
latent.

La scène new-yorkaise des arts visuels, que l’afflux des exilés d’Europe a rendue prédominante, vit à l’heure de 
l’action-painting d’un Jackson Pollock. La légitimation de l’œuvre ne s’y entend qu’à travers la présence 

agissante de toute la personne de l’artiste dans un débordement de la matière et du cadre.  «  Action 

painting » signifie « peinture d’action » ou « peinture gestuelle ». Ce terme apparait en 1952 et est formulé par 
un des grands critique d’art de cette époque : Harold Rosenberg. Il l’utilise pour caractériser une partie du travail 
de l’Ecole de New York (Expressionisme Abstrait) : « A un certain 
moment, les peintres américains […] commencèrent à considérer la 
toile comme une arène dans laquelle agir, plutôt que comme un 
espace dans lequel reproduire, recréer, analyser ou “exprimer” un 
objet réel ou imaginaire. Ce qui devait passer sur la toile n’était pas 
une image, mais un fait, une action. Ce n’est plus avec une image dans 
l’esprit que le peintre approchait de son chevalet ; il y venait, tenant 
en main le matériau qui allait servir à modifier cet autre matériau 
placé devant lui. L’image sera le résultat de cette rencontre… »

Cette nouvelle façon de peindre a donc un rapport purement 
physique et matériel à la peinture puisque le corps est largement 
investi dans la création, il en est à l’origine. L’œuvre est alors 
littéralement un espace d’expression corporelle de soi. L’œuvre 
devient le fruit de l’action.

Peindre

Jackson Pollock

Giuseppe Penone



Des verbes d’action pour Associer.

RITA
assimiler, accumuler, collectionner, agréger, 
assembler, rassembler, alterner, fondre, 
imbriquer, combiner, intégrer, intercaler, 
juxtaposer, opposer, relier, rapprocher, relier, 
superposer, traduire, faire cohabiter, réunir, 
joindre, lier, compléter, ajouter, prolonger, 
entasser, empiler, etc…

Quelques références 



« L’objet irrationnel à fonctionnement 
symbolique » repose sur le principe de rapprochement d’objets 
hétéroclites qui, par leur association, abandonnent à leur statut 
primaire et gagnent un pouvoir  nouveau d’étonnement, de 
fascination. Les surréalistes utilisent une nouvelle technique 
pour donner forme à ces compositions: celle du collage. Dali les 
décrit ainsi: « Ces objets, qui se prêtent à un minimum de 
fonctionnement mécanique, sont basés sur les fantasmes et 
représentations susceptibles d’être provoqués par la réalisation 
d’actes inconscients. […] Les objets à fonctionnement 
symbolique ne laissent aucune chance aux préoccupations 
formelles. Ils ne dépendent que de l’imagination amoureuse de chacun et sont extra-plastiques. 


Il s’agit d’une oeuvre mystérieuse, composée d’une chaussure à talon, un 
verre de lait, des cubes de sucre, une boîte d’allumettes et des poils 
pubiens. L’artiste utilise le collage et assemble ces différents objets 
issues de différents contextes. Il ne suit pas une règle prédéfinie et laisse 
libre recourt à son imagination. Les objets à fonctionnement 
symboliques sont souvent dotés de connotations sexuelles. La chaussure 
féminine pourrait ainsi renvoyer à l’aspect fétichiste et notamment à sa 
compagne, Gala, a qui l’oeuvre a été dédiée.

Par le travail avec des objets issus de la vie quotidienne, le rapport entre 
réalité et dimension inconsciente est ici poussée à son paroxysme.

Le soulier de Gala, 1931

Comparables aux être-objets des peintures surréalistes d’Yves 
Tanguy, les objets protéiformes de Dalí opèrent par brouillages 
catégoriels, fusionnant de nombreux couples d’opposés avec lesquels 
nous appréhendons le monde : féminin masculin, chaud froid, sale 
propre, dur mou, clair sombre, animé inanimé, comestible 
immangeable… La célèbre Vénus de Milo aux tiroirs, réalisée en 1936, 
associe de la sorte l’inanimé et l’animé, ouvrant les tiroirs de la 
mémoire collective pour sortir l’anguleux du courbe, et l’objet 
domestique de l’objet d’art. 

Le Téléphone aphrodisiaque, présenté à l’Exposition internationale du 
surréalisme de 1938, juche un homard sur un téléphone en guise 
d’écouteurs, rattachant l’objet comestible à l’immangeable sous 
prétexte qu’ils font tous deux appel aux organes buccaux. Dalí dira d’ailleurs ne pas comprendre pourquoi, 
quand il commande un homard grillé, « on ne [lui] apporte pas un téléphone bien cuit, pourquoi on met le 
champagne à refroidir et pas les écouteurs de téléphone qui sont toujours si tièdes et collants, alors qu’ils 
seraient tellement meilleurs dans un seau avec de la glace pilée »

Le Téléphone aphrodisiaque, 1938 

Cliquez sur l’image pour voir la vidéo. 

Associer


Dali

https://www.dailymotion.com/video/x17y8dm


Accumuler


Kawamata 
installe des chaises pour en faire des oeuvres monumentales. 
L’objet est accumulé et installé dans un équilibre qui peut nous 
apparaître instable.

 
Dans cette œuvre, Arman accumule de 
vieux objets identiques, les fixe sur un 

support bidimensionnel et les dispose 
dans une boîte fermée par une vitrine, avec la même méticulosité 
qu’un entomologiste qui collectionne des papillons. Mais ici il ne s’agit 
pas d’insectes. Ces objets ne sont pas anodins. Ce sont des masques à 
gaz, disposés différemment selon chacune des trois versions que 
l’artiste donnera de l’œuvre. Le principe est celui de la profusion 
infinie du même, de la répétition qui tend à déborder le cadre et fait 
appel à la dimension du all-over. Le titre, qui suggère la dimension de 
douceur et d’intimité domestique du collectionneur s’adonnant à sa 
passion dans son chez-soi, contraste, par une ironie tragique, avec 
l’objet fortement connoté, ces masques à gaz désormais liés dans la 
conscience de chacun à l’horreur des camps d’extermination nazis. 

 Home Sweet Home, 1960

Des fils ou filets rouges ou noirs caractérisent les installations de 
Chiharu Shiota. Se trouvent enfermés dans ces filets des objets 
ordinaires : chaussures, valises, robes, barques, lits d'hôpital ou de 
dortoir, chaises et piano, lettres ou clés en quantités.

Le caractère hautement symbolique de ces objets est censé 
donner à chaque oeuvre sa dimension philosophique.

A titre d’exemple, l'installation qui présente 500 chaussures 
usagées (le nombre varie sans doute d'une installation à l'autre) 
reliées par autant de fils rouges: dans une version, les fils sont 
rattachés verticalement au plafond; dans d'autres versions, les 
fils sont rattachés à un même point horizontal et parfois, les 
chaussures sont accompagnées d'un petit texte manuscrit 
rédigé par le (soi-disant) donateur de la chaussure pour 
raconter un fait lié à l'objet; cette diversité de présentation 
permet de suggérer que chacun puisse se faire de la 
signification des oeuvres de Chiharu Shiota, l'idée qu'il veut .

Tadashi Kawamata

Arman

Chiharu Shiota 



Sculpture constituée d’éléments divers (matériaux, objets, choses) réunis par des techniques variées 
(superposition, entassement, accumulation, collage, agrafage, liens, couture, soudure…).


Assembler

Tête de taureau est une œuvre de Pablo Picasso  créée en 1942 par l'assemblage d’une selle en cuir et d’un 
guidon de vélo. L'artiste a expliqué, au sujet de Tête de taureau1 : « Devinez comment j'ai fait cette tête de 
taureau ? Un jour, j'ai trouvé dans un tas d'objets pêle-mêle une vieille selle de vélo juste à côté d'un guidon 
rouillé de bicyclette... En un éclair ils se sont associés dans mon esprit. . . L'idée de cette tête de taureau m'est 
venue sans que j'y ai pensé... Je n'ai fait que les souder ensemble... » 

Tête de Taureau, 1942.

Ambroise Monod est un artiste plasticien et inventeur 
autodidacte qui créa Récup’Art en 69 après l’effervescence de Mai 68, 
(Manifeste du Récup’Art en 1969). Avec lui, nos déchets du quotidien 
comme la boite de conserve, le vieux clou rouillé, le bouchon de 
bouteille ou la canette de bière deviennent des œuvres d’art. Les 
plaques de métal deviennent des animaux, les vieilles poêles à frire des 
oiseaux. Ses œuvres peuvent être de très grande taille pour l’extérieur 
ou plus petites pour l’intérieur. Quelques-unes de ses phrases : 
« Retrouver dans la décharge le chaos originel », « Révéler le tout dans 
le débris, la forme dans l’amas », « Pactiser avec l’énergie du feu » ou 
encore « Avec rien faire tout, j’ai toujours pensé que la formule était 
divine ».

Dans on œuvre protéiforme, Jimmie Durham combine 
assemblages, collages, objets hétérogènes, de la pierre au PVC, du 
réfrigérateur à la planche, du baril de pétrole au tronc d’arbre, des mots 
manuscrits aux dessins au fusain… Dès les débuts de sa pratique 
artistique, Jimmie Durham s’installe en Eurasie, fasciné par l’idée de ce 
continent infini. Alors que la scène américaine des années 1960 se voue 
au minimalisme ou au pop art, ses insolents détournements d’objets 
trouvés conscientisent la fracture de nos sociétés de consommation, 
dans son aspect le plus direct, le plus immédiat. Brisés, salis, mal fichus, 
ces rebuts de la société retrouvent un sens, une vie.

https://fr.wikipedia.org/wiki/T%C3%AAte_de_taureau#cite_note-1


Le Cadavre Exquis, jeu collectif inventé par les surréalistes vers 
1925 est un « jeu qui consiste à faire composer une phrase, ou 
un dessin, ou un collage par plusieurs personnes sans qu'aucune 
d'entre elles ne puisse tenir compte de la collaboration ou des 
collaborations précédentes. » (Définition d’après le dictionnaire 
abrégé du surréalisme).  Ce jeu a été créé à Paris dans une 
maison ou vivaient Marcel Duchamp, Jacques Prévert et Yves 
Tanguy. Ces trois artistes en sont donc en grande partie les 
initiateurs et la toute première phrase qui résultat de cette 
expérience fut « Le cadavre – exquis – boira – le vin – nouveau » 
Ce jeu est directement rattaché à la thématique du hasard car la 
phrase ou le dessin obtenu à la fin de ce jeu révèle que 
l’inconscient ne peut être choisi ou deviner avant.


Juxtaposer 

Dès la fin des années 50, Niki de Saint Phalle décide 
d’introduire des objets dans ses compositions qu’elle 
nomme Assemblages. Le terme désigne le fait d’utiliser des 
matériaux divers pour composer une œuvre en relief. 
L’artiste fixe les objets dans du plâtre. Les premiers 
Assemblages sont composés d’objets issus du quotidien, 
qui deviennent de plus en plus agressifs : jouets en 
plastique, couteaux, hachoirs, masses, râpes, clous, 
pistolets, morceaux de grillages ou de fils de fer... disposés 
tels quels sur une surface de plâtre peint. Les objets sont 
présentés dans leur état originel, mais sont détournés de 
leur fonction initiale. 

Niki de Saint-Phalle

Incruster

Night Experiment, vers 1959, 131x 195 cm, peinture, 
plâtre, outils et objets divers sur contreplaqué



Giuseppe Penone est un sculpteur contemporain italien. S’il est l’un des derniers à rejoindre l’Arte Povera, son 
travail n’en reste pas moins associé au mouvement.


« il poursuivra sa croissance sauf en ce point » 

L’arbre, dit Penone, est une matière fluide, qui peut être modelée. Le vecteur principal est le temps: l’homme a 
une temporalité différente de celle d’un arbre; en principe, si on empoignait un arbre et qu’on avait la constance 
de ne pas bouger durant des années, la pression continue exercée par la main modifierait l’arbre.” (Entretien 
avec Giuseppe Penone, par Catherine Grenier et Annalisa Rimmaudo in Giuseppe Penone, catalogue de 
l’exposition, Editions du Centre Pompidou, 2004). 

Ainsi, l’artiste prend d’abord une photographie de sa main en train de saisir le tronc d’un jeune arbre. Puis, 
comme pour fixer l’instant de cette prise éphémère, il réalise un moulage en bronze de sa main qu’il fige dans 
l’arbre au même endroit. La vie naturelle poursuivra son cours, sauf à l’endroit où la prise a eu lieu. La blessure 
que la main en bronze a laissée souligne par contraste, tout autour d’elle, le cycle vital qui ne s’arrête pas. 

Cette main coupée de son corps, qui 
devient dans la deuxième photographie, 
celle après des années, une main coulée 
dans le tronc de l’arbre, est une présence 

Fusionner 

Ce que dit Penone à propos de «  Les 

gestes végétaux »

Même dans ce cas, je n’avais pas le souci 
de la représentation. Les œuvres dont 
vous parlez sont des sculptures touchées : 
j’ai touché une sculpture en terre déjà 
existante, de manière à y laisser des traces 
de doigts, puis j’ai rempli ces traces de 
doigts avec de la cire, et j’ai fondu la cire en 
bronze. Le moulage obtenu était une forme vide, un creux dans lequel j’ai mis une forme végétale, destinée à 
le remplir. La forme des sculptures n’est donc que le résultat d’une adhérence à une réalité qui existait déjà. 
C’est tout. Ce qui donne l’impression qu’on a affaire à de la représentation, c’est la dimension anthropomorphe 
des sculptures. Si l’objet touché avait été une table, personne n’aurait réagi. 
C’est un peu comme dans l’exemple de tout à l’heure, où l’arbre en grandissant enveloppait la main de bronze 
installée sur son tronc : là aussi, c’est le végétal qui fait le geste. Et c’est d’une certaine façon l’inverse du travail 
sur le Cèdre de Versailles où, en creusant le bois, j’ai révélé le geste de l’arbre figé dans sa matière : dans les 
Gestes végétaux je fige un geste à l’extérieur du végétal, et c’est le végétal qui vient le remplir. 

Giuseppe Penone



Nature morte n°30, 1963 
Huile, émail et polymère synthétique peints sur composition 

avec collage de messages publicitaires imprimés, fleurs en 
plastiques, porte de réfrigérateur, répliques en plastiques de 

bouteilles de Seven Up 

La singularité de Wesselman s’exprime lorsqu’il applique la 
technique du collage à des objets en trois dimensions. Dans ses 
compositions, dont la base reste la peinture, il inclut divers objets 
inscrivant celles-ci dans le monde réel et ordinaire. Ainsi, dans un 
de ses Bathtub Collage de 1963 figurent une jeune femme sous la 
douche, et devant la toile sont ajustés un rideau de douche, une 
panière à linge et un porte-serviette bien réels. Plus étranges 
encore étaient les compositions qui incluaient des objets 
fonctionnant effectivement : une horloge, un téléphone qui 
sonnait de temps en temps, un poste de télévision en marche, 
s’inspirant peut-être des Combine Paintings de Rauschenberg, 
mais en livrant une version radicalement moderne, et qui célébrait 
le mode de vie américain des années 60.

M a r t i a l 
R a y s s e 

apparaît souvent comme le représentant le plus 
prestigieux du Nouveau Réalisme dont il a fait partie 
dans les années 1960. De ce “tableau à géométrie 
variable”, car se déployant sur des plans décalés, 
jouant finement entre les trois registres de la 
photographie, de la peinture et de la sculpture, 
“soudain” l’objet réel fait irruption dans l’espace 
même du spectateur. Un chapeau de paille et une 
serviette s’avancent au-delà de la surface peinte, dans u n e 
temporalité d’effraction qui rappelle celle du titre 
emprunté à Tennessee Williams. “Soudain” comme l’a été aussi le déclic photographique qui a pris la pose de la 
jeune femme à la plage, figure anonyme et stéréotypée d’une imagerie de consommation pour des produits 
solaires ou pour des vacances au bord de l’eau. Tout en célébrant une imagerie de masse, Martial Raysse la 
transcende par l’irruption abrupte de la poésie dans l’ici et maintenant de la perception de l’œuvre qui ne tient 
pas en place. Le modèle photographique sort du cadre de la peinture, et l’objet réel sort du cadre de la 
représentation pour troubler la perception. 

Coller

Soudain l’été dernier, 1963  
3 panneaux assemblage : photographie 
peinte à l’acrylique et objets 
100 x 225 cm

Bathtub Collage
Objets réels de la composition ci-contre : une barre 
métallique sur laquelle est posée une serviette rouge, un 
distributeur métallique de papier toilette rose, un abattant 
de WC

Plusieurs artistes intègrent des objets dans leur création : inclusions, 
assemblages donnent corps à des tableaux reliefs. 

Martial Raysse

Tom Wesselman



RITAbanque d’idées pour reproduire 

• Décalquer, photocopier, photographier, faire l'empreinte, la trace (par frottage), faire l'estampe (sur une 
matière molle), faire le pochoir, tracer l'ombre, le contour…


• Reproduire avec des matériaux modelables : pâte à modeler, pâte à sel, argile... 

• Reproduire le réel dans un dessin d’observation : en direct ou en passant par l’étape de la photographie. 

Chercher à valoriser la représentation par des moyens plastiques divers (exploration smog). Travailler sur la 
ressemblance ou l’éloignement au réel. 


• À partir d’une photographie, travailler une composition autour de photocopies : séries, reconstructions, 
photomontage…


• Travailler l’évolution d’une représentation : À partir d’une copie, en suivant le principe du « téléphone arabe », 
seul le premier élève de la chaîne a disposé de l’ouvre originale qui était à copier. Ainsi, le premier élève 
dessine à partir du modèle original et l’élève suivant prend pour modèle le dernier dessin réalisé. 

•  La reproduction du fragment d’une œuvre comme point de départ et élargir la production. 

• Chercher tout ce que l’on peut faire avec un médium qui sert à reproduire : le calque. 

• (…)


Produire à nouveau en recherchant la ressemblance. 

Pourquoi reproduire ?

C’est un moyen d’appréhender le monde, de se l’approprier. Reproduire s’appuie sur l’acuité du regard et permet 
de garder en mémoire. Aucune reproduction n’est fidèle. Il y a toujours interprétation du modèle, choix 
conscient ou non de ce qui est retenu et dans la manière de le relever. 



• À partir d’une image extraite d’un magazine, d’une reproduction d’œuvre d’art, d’une carte postale,… 

découper un élément, un personnage, un objet. Trouver des solutions plastiques pour raconter une autre 

histoire que la pièce originale : créer un nouvel environnement pour y intégrer le fragment par collage. Toutes 
les techniques sont envisageables pour créer ce nouvel environnement. 


• Cadrer un fragment de l’image (figuratif ou non) à l’aide d’une fenêtre découpée dans un cache qui ne laisse 

visible que la partie choisie, trouver des solutions plastiques pour cacher l’image autour du fragment 
déterminé (collages, recouvrement divers, grattage…) , trouver des solutions plastiques pour valoriser et tirer 
l’oeil du regarder vers le fragment déterminé (cerner, détourer, coloriser, ajouter des informations 
graphiques…), reproduire le fragment en variant les outils (crayon graphite , feutres, pastels, plume ou calame 
+ encre de chine...) en éliminant tout le contexte et lui donner un nouveau titre. 


• Trouver des solutions plastiques et techniques pour isoler un objet, le rendre invisible, lui faire perdre sa 
fonction.


• (…)

banque d’idées pour isoler  

 Isoler consiste à séparer un élément de ce qui l’entoure.  

On prive le fragment du contexte ou de l’environnement qui lui conférait son identité. 

Pourquoi isoler ?

La partie isolée de son contexte acquiert une toute autre qualité et se dote d’un nouveau statut. Elle perd sa 
fonction initiale. L’isolement la distingue et met en évidence ses particularités. On la distingue en attirant 
l’attention. 

RITA



• Trouver des solutions plastiques pour modifier son propre dessin : agir sur la couleur, les contrastes, procéder à 
des ajouts ou des retraits…


• Donner vie à des objets : en dessin ou en 3D, trouver des solutions pour jouer avec l’anthropomorphisme.

• Trouver le plus de solutions physiques possibles pour modifier une image : déchirer, froisser, couper, 

recomposer, mélanger, mouiller…

• Modifier le contexte et les informations d’une image : trouver une solution plastique pour changer la saison 

d’un paysage par exemple. 

• Expérimenter le changement d’échelle : agrandir, réduire, déformer une image donnée en la reproduisant. 

• Transformer un bloc de terre en une production en volume selon des contraintes imposées. 

• (…)

banque d’idées pour transformer  

Transformer, c’est modifier une forme, une couleur, une matière, un volume... 

pour les faire devenir autres.  

Pourquoi transformer ?

Pour transformer le monde grâce à des processus de création envisagés comme une suite d’opérations de 
transformations physiques selon plusieurs moyens. 

RITA



• Produire des images extravagantes et/ou surréalistes en expérimentant la technique du collage et des 
techniques mixtes : extraire, fragmenter, associer des images ou des parties d’images entre elles. Combiner 
productions plastiques et collages.


• inventer un monstre en associant des éléments pris dans plusieurs images ou en assemblant différents objets 
ou fragments d’objets. Trouver des solutions techniques pour assembler des éléments entre eux : imbriquer, 
superposer, coller, agrafer, nouer.. 

• Associer et mélanger différentes œuvres d’art entre elles afin de former une seule œuvre cohérente. 
• Collectionner des éléments selon un critère choisi : la couleur, la texture, la forme… et organiser une 

composition plastique avec ces éléments. 
• Raconter une histoire à partir de 3 éléments hétéroclites : faire sens, trouver une solution pour produire une 

narration visuelle. 
• (…)

banque d’idées pour associer  

La pratique des arts plastiques donne la possibilité de créer des combinaisons originale 

en associant des éléments différents (images , couleurs , matières , objets, volumes....) 

Pourquoi associer ?

Pour permettre à l’enfant de travailler autant en surface qu’en volume, de manipuler des instruments variés, 
d’acquérir de nouveaux gestes techniques, d’utiliser divers médiums, d’agir sur des supports variés. 
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