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Le carnet comme outil de création
et d’expérimentations
Alexandra Kaourova et Stoja Vukovic

La présente exposition reflète une réflexion menée par les formateurs et formatrices du module
des savoirs disciplinaires BP13-23 AD-AVI en arts visuels à la HEP Vaud. Elle présente les images
issues des carnets des étudiantes et étudiants du semestre d’automne 2023. 

Carnets d’expérimentations en arts visuels

À travers les images des carnets, le public découvre les situations d’apprentissages et
d’exploration en lien avec les arts visuels et ses composantes. Les traces visuelles illustrent un
processus d’apprentissage réalisé par les futurs enseignantes et enseignants des élèves du cycle
1 et 2 (1-8P Harmos).

Le carnet est un laboratoire d’expérimentations, un espace de liberté intérieure dans lequel
l’individu découvre son rapport au monde et à l’image. Il lui permet de développer une posture
critique, analytique et d’émerveillement face à l’image, tout en en conservant une trace. Cet outil
sert également à la création de séquences pédagogiques pour les futurs enseignantes et
enseignants, en agissant comme un moyen et une source d’inspiration pour la création
didactique.

Le rôle des ressources culturelles

L’exposition met aussi en lumière le rôle des ressources culturelles. Celles-ci constituent un levier
dans l’apprentissage lié à l’image, son analyse, et son utilisation comme matière première en
didactique et en création de séquences.

Les concepts clés liés aux arts visuels

Les concepts clés liés aux arts visuels sont développés à travers les textes rédigés par les
enseignantes et enseignants du module, lesquels sont référencés dans une bibliographie.

Un QR code, affiché sur chaque panneau, permet d’accéder à l’intégralité des textes ainsi qu’à
l’ensemble des images sélectionnées autour des six concepts choisis : Graphisme, Couleur,
Temps et Mouvement, Espace et Volume, Culture, Narration et Processus créatif.
 

3



Couleur
Yannick Jean-Paul Nanette

L’expérimentation active constitue le cœur de ces ateliers : elle permet aux futures enseignantes
et enseignants de vivre des processus artistiques sensibles et réflexifs. Il s'agit autant de faire
que de comprendre, d'observer que de ressentir. Cet atelier disciplinaire propose une immersion
dans l’univers de la couleur en arts visuels, tant sur le plan théorique que pratique. 

Les participantes et participants sont invités à explorer plusieurs dimensions fondamentales
théoriques et pratiques :

Les théories de la couleur (cercle chromatique, familles de couleurs, valeurs, contrastes,
harmonies),

Les outils pédagogiques et artistiques à disposition dans les classes pour enseigner ou
manipuler la couleur,

Les formes matérielles sous lesquelles la couleur est représentée et perçue à l’école (boites
de couleurs, tubes de couleurs, pastilles, crayons, feutres, nuanciers, etc.),

Les techniques associées à l’expérimentation de la couleur (gouache, acrylique, aquarelle,
mouillé sur mouillé, camaïeu, gras sur maigre, etc.),

Des approches alternatives, ludiques et durables pour découvrir la couleur autrement
(teintures, jus de légumes, etc.), 

Les propriétés physiques et perceptives des couleurs (chaud/froid, clair/foncé,
saturé/désaturé),

Les récits culturels et symboliques associés aux couleurs selon différentes sociétés et
époques,

La découverte de quelques artistes majeurs dont le travail met la couleur au centre de la
démarche plastique.

À travers ce parcours, les participantes et participants développent leur regard critique, leur
vocabulaire visuel, ainsi qu’une boîte à outils pédagogiques pour intégrer la couleur de manière
signifiante et créative dans leurs futures pratiques d’enseignement.
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Temps/Mouvement 
 
Véronique Portal

À la recherche du temps perdu1

Le temps affecte les images de diverses manières.  Pourtant, souvent, nous avons tendance à
croire que le contenu d’une œuvre ou d’une image est statique et figé, à l’exception de certaines
formes spécifiques d’art comme les dessins animés, les films, les performances, les installations 

2

ou les nouvelles technologies. 

Gauthey, F. (2018) écrit : « Les artistes ont toujours cherché à insuffler la vie dans leurs créations.
Même lorsque le mouvement et le temps semblent invisibles, ils sont bien présents dans toutes 
les œuvres, que ce soit à travers l’action de l’artiste, qui peut durer quelques secondes ou plusieurs
années, les différentes étapes, rapides, lentes, de la conception d’un projet, les tracés variés,
amples, cycliques, rythmés, ou encore les mouvements des spectateur·trice·s qui sollicitent leur
corps pour percevoir, interpréter et tisser des liens toujours renouvelés ».3

L’image, ainsi, capture un instant éphémère, tout en ayant le pouvoir de nous transporter à l’autre
bout du monde, de traverser le temps et l’espace. Grâce à des jeux de répétition, d’accumulation,
de superposition, de fragmentation, de combinaison de plusieurs plans, ou de perspectives,
l’image évolue et génère une illusion qui peut tromper nos sens.

L’art est en perpétuel mouvement. Il envahit tous les espaces disponibles. Il revient alors aux
spectateur·trice·s d’accorder le temps nécessaire à son appréciation, ce temps qui peut varier 
d’un simple moment à une vie entière.

 Proust, M. (2024). À la recherche du temps perdu (éd. revue dirigée par J.-Y. Tadié). Paris : Gallimard, collection Quarto.1

 Hockney, D., & Gayford, M. (2017). Une histoire des images : de la grotte à l’écran d’ordinateur (P. Saint‑Jean, Trad.). Paris : Solar, p.24.2

 Gauthey, F. (2018). Le mouvement dans l’art (Éd. Palette). p.8.3

15



16

Temps/Mouvement 



17

Temps/Mouvement 



18

Temps/Mouvement 



19

Temps/Mouvement 



20

Temps/Mouvement 



21

Temps/Mouvement 



22

Temps/Mouvement 



Culture
Alexandra Kaourova

« L’art ne reproduit pas le visible ; il rend visible », écrivait Paul Klee dans Théorie de l’art moderne
(Theorie der modernen Kunst). Pour lui, la création est une expérience sensible, un processus par
lequel nous exprimons nos pensées et émotions les plus profondes. Dans un contexte où
l’intelligence artificielle tend à remplacer l’humain, y compris dans les domaines
traditionnellement associés à la création, il devient urgent de revaloriser l’importance de l’acte de
création dans les pratiques enseignantes.

En arts visuels, le carnet d’expérimentations constitue un outil central de cette pédagogie vivante.
Les étudiant·e·s qui s’y consacrent s’engagent dans un exercice exigeant de rétrospection
personnelle. Loin d’être un simple support technique, le carnet est un espace d’exploration du
rapport au monde, de soi et aux autres.

Albert Camus  voyait dans ses carnets un lieu privilégié où dévoiler ses réflexions sur la condition
humaine. Frida Kahlo , quant à elle, s’en servait pour libérer ses émotions les plus intimes. 

1

2

Le carnet recueille à la fois les souvenirs lointains, les impressions instantanées, les envolées
poétiques, les convictions politiques et les doutes existentiels. Il devient une sorte de miroir — ou
d’écran — sur lequel son auteur·trice projette les multiples facettes de sa personnalité.

Loin d’être un simple réceptacle, le carnet est aussi un espace de culture en acte : la rencontre
avec une œuvre d’art, la contemplation d’un paysage, une phrase marquante lue quelque part,
tout peut y trouver sa forme. Les langages visuels, les jeux de volumes, les couleurs, les textes,
les citations ou les images empruntées y cohabitent librement. 

Si l’on suit la pensée de Jacques Rancière, selon laquelle la culture est un moyen d’émancipation
(et non une simple accumulation de savoirs), alors l’usage du carnet prend une valeur encore plus
forte. En effet, « on peut enseigner ce qu’on ignore si l’on émancipe l’élève, c’est‑à‑dire si on le
contraint à user de sa propre intelligence. »  La culture — entendue comme l’ensemble des
œuvres, langages, formes d’expression et références partagées — devient un outil de liberté. Elle
permet à chacun de penser par soi-même, de se situer dans le monde, de développer son
autonomie. 

3

Le carnet, en ce sens, n’est pas seulement un outil pédagogique ou artistique : il est un espace
de liberté intérieure, un laboratoire où l’individu s’épanouit et (re-)découvre sa sensibilité dans son
rapport au monde.

 Camus, A. (1962). Carnets : Mai 1935 – février 1959 (R. Quilliot, Éd.). Paris : Gallimard.1

 Kahlo, F. (2002). Le journal de Frida Kahlo : Introspection, réflexions, confidences (M.-P. Bay, Trad.; C. Fuentes, Préf.). Paris : Éditions
du Chêne.

2

 Rancière, J. (1987). Le maître ignorant : Cinq leçons sur l’émancipation intellectuelle (p. 14). Paris : Fayard.3
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Espace/Volume
Natacha Steiner

Le concept Espace/Volume fait appel aux compétences de perception. Il met en question la
pratique spatiale, c’est-à-dire la manière de percevoir le monde physique et de se représenter
mentalement les relations spatiales qu’elles soient matérielles, immatérielles ou idéelles. 

Ces conceptions spatiales peuvent être abordées différemment à travers l’espace physique,
naturel, social, géographique, organisé, vécu, perçu… L’espace pouvant être comparé au
contenant et le volume au contenu, ce concept permet donc de questionner et d’explorer divers
environnements immergés dans un monde réel ou irréel, végétal, minéral, urbain, naturel,
construit…

En arts visuels, le concept Espace/Volume amène à agir sur ces environnements et sur la manière
de se représenter le monde. Il demande premièrement d’observer, d’identifier et d’experimenter
avec l’œil, la main, le corps. Puis, s’installe le jeu physique ou imaginaire autour de la conception
de l’espace, d’un support, de l’espace d’exposition ou d’un volume dans l’espace. Il s’agit avant
tout de questionner l’immersion dans un environnement ou l’émergence d’un objet à travers des
notions telles que la matière, la texture, la profondeur, les plans, les points de vue, l’échelle, les
proportions…

Diverses définitions du Volume :

Dans CNRTL. https://www.cnrtl.fr/definition/volume

1. «Portion de l'espace à trois dimensions occupées par un corps »

2. « BEAUX-ARTS. Corps, objet appréhendé dans ses trois dimensions; représentation qui en est faite, par des procédés
graphiques ou plastiques; impression de relief, de masse, de profondeur qui en résulte. » cité dans[Constantin Meunier] sait par
Daumier, par Rodin, la puissance des volumes expressifs où toute la lumière tombe (Faure, Hist. art, 1921, p. 203).

Diverses définitions de l’Espace :

Dans CNRTL. https://www.cnrtl.fr/definition/espace

« A.− PHILOS., SC. Milieu idéal indéfini, dans lequel se situe l'ensemble de nos perceptions et qui contient tous les objets existants
ou concevables (...) 2.a) Étendue, surface déterminée (...)B. *Milieu libre, naturel, où l'individu peut se développer, s'épanouir. Espace
infini. Au dehors, par les fenêtres, l'air va, le ciel rit. Il y a des arbres, de la liberté, de l'espace (Goncourt, Journal,1862, p. 1148).
(...)*Espaces imaginaires. Rêves, utopies. (...)4. Spéc., au fig., LITT., PEINT., THÉÂTRE. Univers (abstrait) créé, représenté ou utilisé par
une œuvre d'art. Espace pictural, théâtral. (...) »
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Graphisme : participer au monde
par des lignes
Véronique Portal

« Apprendre à dessiner consiste en réalité à apprendre à voir - voir correctement – et cela signifie
bien plus que simplement regarder. »1

La ligne peut être large · la ligne peut être étroite · la ligne peut être flottante · la ligne peut être
longue · la ligne peut être courte · la ligne peut être légère · la ligne peut être fluide · la ligne peut
être rapide · la ligne peut être lente · la ligne peut être précise · la ligne peut être fine · la ligne
peut être nette · la ligne peut être faite de points · la ligne peut être claire · la ligne peut être
foncée · la ligne peut être souple · la ligne peut être brisée · la ligne peut être rythmée · la ligne
peut être droite · la ligne peut être décorative · la ligne peut être esquisse · la ligne peut être
contour…

À l’image de l’artiste Henri Michaux, dès les débuts de l’humanité, nous avons ressenti ce besoin
primordial de représenter le monde, de témoigner de notre existence par une trace graphique.
Bien avant l’écriture, aux alentours de 18 000 ans avant J.-C., les peintures rupestres marquent les
origines du graphisme et deviennent les premières formes de communication visuelle.

Dès notre plus jeune âge, nous traçons des lignes. Certaines sont volontaires, comme dans un
dessin, d’autres plus inconscientes, comme les traces laissées par nos pas lorsqu’on suit un
chemin. La ligne peut être ajoutée ou retirée comme le mentionne l’anthropologue Tim Ingold
dans son ouvrage Une brève histoire des lignes (2011), qui distingue encore deux types de lignes,
les traces et les fils comme des métaphores de l’existence.  L'ensemble de la représentation
repose sur notre capacité à voir une chose dans une autre. Aussi, de la ligne nait un monde où
tout devient possible : représenter, imaginer, inventer, montrer, imiter, raconter, illustrer, chercher,
comprendre, décalquer, cerner, reproduire, assembler, organiser, embellir. Les outils que nous
employons sont innombrables qu’il s’agisse de nos doigts, d’un bâton ou d'un crayon, et nous
nous exprimons sur des supports tout aussi variés que le sable, du papier ou encore des murs en
béton.

2

En fait, la ligne prend son origine dans un point, presque immatériel, une première marque, subtile
mais essentielle, ce qui fait dire à l’artiste Paul Klee : « La ligne est un point qui s’est mis en
mouvement ».3

Le graphisme, au final, est une représentation mentale qui englobe tout ce qui touche au tracé,
une forme d’expression qui a traversé les âges et continue de nous relier au monde.

 Nicolaïdes, K. (1941). The natural way to draw. New York, NY: Houghton Mifflin. 1

 Ingold, T. (2011). Une brève histoire des lignes (S. Renaut, Trad.). Bruxelles : Zones Sensibles.2

 Paul Klee (1925) que « La ligne est un point qui s’est mis en mouvement ». Pädagogisches Skizzenbuch, traduction Carnets
pédagogiques, Gallimard 1994 pages 12 à 15.

3
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Expression personnelle : créer,
explorer, oser, progresser
 
Yannick Jean-Paul Nanette

« Ce sont aussi nos connaissances qui nous permettent de distinguer des données perceptuelles
pertinentes ; savoir oblige ainsi à mieux voir, tout comme mieux voir oblige à plus de savoir. »1

Dans cette phase de l’atelier disciplinaire, les étudiant·e·s sont invité·e·s à réaliser une série de
créations personnelles, en lien avec les notions abordées précédemment.

Cet espace de création libre et réflexive leur permet de :

Mettre en pratique et s’approprier les outils, techniques, savoirs et expérimentations étudiés,

Adopter une posture d’artiste-chercheur·euse, en expérimentant autour d’une thématique
choisie,

Sortir des représentations figées de l’art pour mettre en effervescence leur propre langage
visuel et faire place au renouveau,

Dépasser les blocages créatifs grâce à des démarches et procédés variés, l’essai-erreur et
l’expérimentation,

Analyser les pratiques à travers l’échange, l’observation mutuelle et la découverte d’œuvres
d’artistes.

Et surtout oser, douter, recommencer, apprendre à se faire confiance, affranchir ses limites et
apprécier la saveur de l’acte créatif. 

Cette démarche vise à développer une pensée visuelle personnelle, essentielle pour enseigner
l’art de manière sensible, ouverte et inventive.

 Massin, M. (2013). Expérience esthétique et art contemporain (p. 46). Rennes : Presses Universitaires de Rennes.1
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Processus créatif
Stoja Vukovic

La mise en pratique du processus créatif dans le cadre de nos cours permet à l’étudiant·e de
développer la compétence de créer. Le processus créatif nécessite de passer par les différentes
idées, exercer différents gestes et actions, utiliser des techniques et supports variés. 
Lors d’une activité mettant en avant le processus créatif, l’étudiant·e a la possibilité de réaliser des
essais. La réalisation de plusieurs expérimentations permet dans le processus créatif d’exercer un
regard critique, une analyse des traces obtenues et, au besoin, de modifier les idées de départ,
le/les gestes, la/les techniques et le/les supports. C’est dans ce type d’expérience et
d’expérimentations que le processus créatif tel que nous le pratiquons dans nos cours est mis en
évidence.

Aden (2009) définit ainsi la posture créative : « Être créatif c’est avoir la capacité d’imaginer et de
donner forme à des idées, des choses, c’est trouver des solutions inédites, originales, efficaces à
des problèmes. » (p.173). Lubart (2015) définit ainsi la créativité : « La créativité est la capacité à
produire un contenu qui soit à la fois nouveau et adapté aux contraintes de la tâche pour laquelle
il est produit ». Et qu’en est-il du processus créatif ? Est-ce que celui-ci aboutit toujours à un
résultat visible ? Quelles sont les composantes de celui-ci et existe-il des méthodes permettant
de mettre en œuvre le processus créatif ?

Selon Aznar (2009), le processus créatif est le moyen qui accompagne le développement de la
créativité. Celle-ci se manifeste au travers de différents concepts tels que : l’expression
imaginaire, la création artistique, la création des idées et l’innovation. Chacun de ces concepts se
développe au travers différents contextes.

L’auteur y distingue divers mécanismes d’expression, à savoir : l’expression imaginaire, la création
artistique, la créativité des idées. Afin de nous préciser l’opportunité de moment créatif, c’est en
ces termes que l’auteur nous le présente : « Pour faire de la créativité, il faut un moteur qui
produise de l’énergie. Si l’on fait souvent de la créativité en groupe, c’est parce que le groupe
facilite la mobilisation de l’énergie de nature affective. Il faut aussi des techniques qui ont une
double fonction ; d’un côté ce sont des outils pour brouiller les pistes, pour dérégler les circuits
imprimés, de l’autre ce sont des outils pour construire de nouvelles structures » (p.31). En effet,
selon ses recherches et observations, l’auteur constate que les circuits créatifs nécessitent de
travailler dans un contexte dans lequel il n’y a pas de jugement afin de permettre l’expression des
idées nouvelles. 

Aznar (2023) présente ainsi une partie du processus créatif : « (…) pour inventer, pour créer, il faut
régresser, il faut retrouver une pensée pré logique, (...), pré language. ».
Différentes expériences permettent à la créativité de s’exprimer au travers du processus créatif.
Celles-ci touchent aux différentes approches permettant d’activer le processus créatif. Les étapes
suivantes sont mises en lumière par l’auteur : l’imprégnation, la divergence, la convergence et
l’innovation. Chacune d’elles se développe de manière diverse. L’auteur y met aussi en évidence
l’importance de l’expression autant du programme de la logique que de celle de la créativité.
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Alors que la création artistique peut parfois obéir au principe de besoin expressif de l’artiste, ici
l’accent est mis sur le développement de la créativité de manière à permettre à chacun·e de
créer. Une posture démocratique, permettant à toutes et tous d’accéder à sa création, dans un
environnement non-jugeant et ne visant pas une production avec un but précis. Pas de canevas
de production ici. La créativité est ici au service de la personne qui crée et pas d’un
commanditaire externe. L’aspect décoratif de l’art est ici emporté par un processus permettant de
créer des chemins nouveaux, des connections nouvelles, permettant la réflexion et qui sortent de
l’ordinaire, pour celui·celle qui les met en action. La production en est une trace et l’invention
(visible ou exprimée sous diverses formes et techniques) un re-nouveau pour le·la créateur·trice
ou pour le·la spectateur·trice.

Aden, J. (2009) La créativité artistique à l’école : refonder l’acte d’apprendre. Synergies Europe n°4, pp.173-180.

Aznar, G. (2009) Préciser le sens du mot créativité. Synergies Europe n°4, pp. 23-37.

Ressources numériques :

https://www.youtube.com/watch?v=0wNX1-jZ0UA La créativité : graines de génie Todd Lubart Université Paris Descartes (visionné le
25.5. 2025).

https://vimeo.com/120818004 Le processus créatif : le projet CREAPRO présenté par Tod Lubart (2015) (visionné le 25.5. 2025).
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Narration 
Stoja Vukovic

Quand vous pensez image, à quoi pensez-vous ? Aux représentations de différentes formes
d’images et provenant de différentes cultures ? De différentes époques ? Aux mythologies ? Les
créations en arts visuels de type narratif se manifestent sous différentes formes, différents
supports et ont une spatialité et expression différentes. 

La narration comme concept en arts visuels se manifeste au travers de différents moyens
d’expression : images, sculptures, peintures, photographies, dessins, installations, vidéos,
performances, etc. Toutes ces créations ou productions ont une intention première, celle qui est
d’exprimer, de communiquer, de raconter, de témoigner. 

Certaines images sont réalisées avec des intentions plus effectives comme les publicités, par
exemple. La narration a donc deux versants ; le premier est celui du côté de la création dans
laquelle l’expression est libre et qui consiste à raconter des histoires visuelles ou de communiquer
de manière libre des intentions de l’artiste. Et de l’autre côté, la création obéit à un cadre et un
contexte donnés. Elle est aussi faite par un·e créateur·trice. Cependant, son intention est soumise
à des commanditaires externes autres que l’artiste; son expression est soumise à des objectifs
précis. Les deux formes permettent à la narration de se manifester, cependant leur expression n’a
ni le même but, ni la même portée.

L’étude de l’image est l’art de comprendre le sens et l’origine des images. C’est aussi, la capacité
d’adopter une posture critique des images de toutes sortes, de toutes natures. Cette posture
critique s’appuie sur l’origine et le sens des images. Elle étudie le contexte de leur création afin de
comprendre une époque, un mouvement social ou historique. Wallot (1993) rappelle en ces termes
l’apprentissage de la perception des images : « Pour comprendre les images il faut d’abord en
faire. C’est en permettant à l’élève de "faire" et de "voir" ces images, de les comprendre, de les
situer par rapport aux autres images dont celles des artistes et celles de l’histoire de l’art que
nous pouvons véritablement former des individus "visuellement alphabétisés" et "culturellement
avertis" et non de simples consommateurs d’art » (p.1).

Qu’elles se manifestent au travers des tableaux, des affiches, des bandes dessinées, des images
animés, toutes ces formes sont les témoins de leur temps et de l’expression de leur·s
créateur·trice·s. 

Autres définitions et sens de la narration : 
Dans CTRL. Centre national de recherche textuelles et lexicales (https://www.cnrtl.fr/definition/narration)

« . −Relation détaillée, écrite ou orale (d'un fait, d'un événement). Synon. compte rendu, (…) récit. Narration claire, précise; narration d'une aventure,
(…) le fil d'une narration (…) B 1. a) Il faut que je mette mon héroïne dans un bal (Flaubert, Corresp., 1852, p.405) (...). »

B. “(b) RHÉT., Partie du discours où l'orateur raconte, expose, développe le fait ”.

Autres définitions et sens de Communication : 
Piguet, J. (2023) Le carnet de dessin: (Un outil d’apprentissage pour développer la communication entre pairs ?) HEP Vaud. 
Lien URL: mp10774_ms1_p48774_2023.pdf

“Communiquer implique l’emploi de signes qui peuvent être, par exemple, picturaux, gestuels ou langagiers afin de faire parvenir un sens d’un
individu à un autre ou de se faire comprendre. L’objectif d’une communication ciblée est d’informer quelqu’un de manière précise et/ou de l’inciter à
adopter une certaine attitude. “ p.104 ( se référer à Ernst Wagner, Diedierik Scönau: Cadre européen commun de référence pour la Visual Litteracy-
Prototype-ED Waxmann Münster-New York, 2016). Lien: https://envil.eu/

Ressources texte Narration : 
Wallot, J.A. (1993). Apprendre l’image Discovering the image. Recherches et expérimentations en enseignement des arts au Québec Aspects of Art
education in Quebec. Sous la direction de Jaques Albert Wallot, Assisté de France Joyal, 1993, Les Editions l’Image de l’Art, inc., Montréal.
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