
DOCUMENT TUNING - ENSEIGNEMENT DU CINÉMA / ARTS 
DE L’ÉCRAN 
 
1 Introduction au sujet 
 

“La formation professionnelle n’a pas pour objectif de créer des génies ou des talents, mais 
d’enseigner une méthode et d’instiller un état d’esprit méthodologique chez les personnes qui seront 

amenées à prendre des responsabilités envers la société et les particuliers ; car un réalisateur de 
films bénéficient d’un public de millions de personnes et a une mission à réaliser. La formation 
professionnelle peut lui fournir les moyens de construire un système qui lui conviendra afin de 

prendre un bon départ, et de développer et renforcer sa personnalité”. 
JEAN LODS : La formation professionnelle des techniciens du film 

(rapport de l’UNESCO, 1951) 
 
 
Le terme « école de cinéma » est un terme générique désignant un institut d’enseignement, dans la 
plupart des cas du troisième cycle, dédié à enseigner les compétences pratiques de la réalisation de 
film. De nombreux, si ce ne sont tous les usages du terme « école de cinéma » impliquent désormais 
la télévision et la vidéo, ainsi que les films, et inclut fréquemment l’animation et/ou les médias 
numériques. Toutefois, au fur et à mesure de l’extension de ces sujets d’étude, certains titres des 
programmes ont changé afin de couvrir un programme plus vaste. Les titres des cours du premier 
cycle (en langue anglaise) sont les suivants : « Production de films », « Production de films et 
télévision », « Production de films et diffusion », « Production de films et vidéos », « Production de 
films et images animées », « Production vidéo », « Film et télévision » et « Film et vidéo » ou encore 
« Arts de l’écran », « Arts des médias », « Arts cinématiques » et « Production d’images animées ». 
Nonobstant ces nouvelles définitions plus larges, les titres de programmes tels que « Production 
audiovisuelle », « Multimédia » et « Communications » ont pratiquement toujours tendance à être 
trop généraux et incluent également la radio et le journalisme, ou dérivent de cours sur la 
technologie et/ou l’informatique. Nous insistons sur le fait que le sujet abordé dans ce document 
tuning consiste en l’enseignement pratique de la production de films et télévision, où l’élément 
pratique représente au moins 50 % du programme. Les études théoriques sur les médias et l’analyse, 
même avec élément de pratique, sont exclues. 
 
Toutefois, malgré la popularité grandissante de l’enseignement du cinéma dans le monde, l’industrie 
du film a toujours débattu de l’importance de la formation en école de cinéma par rapport à 
l’apprentissage hiérarchique traditionnel « sur le tas » des professionnels expérimentés dans les 
services concernés, malgré le fait qu’il n’existe aucun service en tant que tel au sein d’une équipe de 
tournage pour les réalisateurs et scénaristes. Andries Deinium, enseignant à la University of Southern 
California dans les années 1940, résumait le sujet : « Diriger une école de cinéma à Hollywood revient 
à diriger une école médicale dans une communauté de guérisseurs spirituels ». Néanmoins, à mesure 
que le nombre d’écoles de cinéma a augmenté de façon exponentielle dans le monde entier, en 
particulier lors des 20 dernières années, il y a désormais un pourcentage plus élevé que jamais de 
professionnels du secteur qui sont passés par une école de cinéma. Par exemple, comme l’indique un 
récent rapport de l’Irish Film Board, Irish Audiovisual Content Production Section Review (PWC, 
2008), il existe un rapport bien plus élevé de diplômés de cours officiels de productions de 
films/média parmi les moins de 40 ans que dans l’industrie dans son ensemble. Bien que 53 % des 
participants aient indiqué avoir suivi un enseignement spécialisé officiel ou une formation avant de 
se lancer dans l’industrie, 80 % des personnes ayant suivi une formation avaient entre 20 et 40 ans. 
Les écoles de cinéma ne périclitent pas et sont plus importantes qu’auparavant pour l’industrie 
directement. Néanmoins, nous devons reconnaître que le modèle d’apprentissage traditionnel au 
sein de l’industrie continue d’exister parallèlement à l’enseignement en école de cinéma. En effet, 



dans la plupart des pays, les diplômés et anciens étudiants d’écoles de cinéma doivent tout de même 
faire face à ce système traditionnel lors de leur première expérience, en particulier dans les diplômes 
techniques, bien qu’ils soient souvent capables de grimper dans la hiérarchie plus facilement, ou 
recevoir une adhésion automatique aux syndicats, ce qui leur confère automatiquement un statut, 
notamment à la National Film and Television School (Royaume-Uni). Bien entendu, le modèle 
hiérarchique ne s’applique pas de la même manière pour les réalisateurs, producteurs et scénaristes. 
Néanmoins, les écoles de cinéma croient fermement que leurs programmes, qui sont plus larges que 
la formation sur l’équipement technologique dans une spécialisation (ex. : cinématographie ou 
édition) et qui, pratiquement sans exception, incluent un élément d’histoire du cinéma et de mise en 
contexte culturel, offre une présentation plus générique et bénéfique à la carrière de réalisateur de 
film. 
 
La première école de cinéma au monde s’appelait VGIK. Elle fut fondée à Moscou en 1919, il y a un 
peu plus de 90 ans. Un grand nombre de grandes écoles de cinéma internationales sont financées par 
l’État mais sont plus ou moins autonomes, c’est-à-dire indépendantes d’autres universités et instituts 
du troisième cycle. Les écoles de cinéma de cette catégorie incluent celles situées dans les pays de 
l’ancienne Union soviétique, telles que FAMU (Prague), partie intégrante de l’Académie des arts du 
spectacle (fondée en 1946), qui forme également les musiciens et artistes du théâtre ; PWSFT, la 
Haute école nationale (polonaise) du film, de la télévision et du théâtre à Lódz, fondée en 1948 ; et 
Szinház – es Filmmüvészeti Egyetem, l’Université (hongroise) du théâtre, film et télévision à 
Budapest, fondée en 1947. Ces écoles de cinéma ont été créées pour l’industrie du film financé par 
l’État où les diplômés y terminant leurs études étaient assurés d’être embauchés à vie. Ailleurs, 
d’autres écoles de cinéma nationales (et en général indépendantes), qui ont tendance à accueillir un 
nombre relativement petit d’étudiants, incluent : la Nederlandse Film en Televisie Academie 
(Académie du film et de la télévision des Pays-Bas) à Amsterdam, fondée en 1958 et qui accueille 
environ 285 étudiants ; Den Danske Filmskole (École danoise du cinéma), fondée en 1966 et qui 
compte environ 100 étudiants ; la National Film and Television School (NFTS, École de cinéma et de 
télévision du Royaume-Uni), qui a ouvert ses portes en 1971 et qui compte 160 étudiants à temps 
plein ; et la Den Norske Filmskolen (École norvégienne du cinéma), inaugurée en 1998 et qui accueille 
environ 84 étudiants. L’Europe n’est pas le seul continent à accueillir des écoles de cinéma : 
L’Australian Film, Television and Radio School (AFTRS, École australienne du cinéma, télévision et 
radio), fondée en 1973, est une école de cinéma de classe internationale, tout comme l’Académie du 
cinéma de Pékin, fondée en 1950, qui traiterait 100 000 candidatures par an pour 400-500 places, 
acteurs non compris !  
 
Par ailleurs, on retrouve de nombreuses écoles de cinéma au sein d’instituts des arts, universités et 
instituts technologiques. Les exemples les plus flagrants se trouvent aux États-Unis, à UCLA, NYU et la 
University of Southern California. En Europe, l’Université Aalto à Helsinki (Finlande), l’Université de 
Ljubljana (Slovénie), la University of Westminster (Royaume-Uni) et l’Institute of Art, Design & 
Technology (Irlande) disposent d’écoles de cinéma se présentant sous la forme de facultés, écoles ou 
départements au sein de l’institut dans lequel ils sont basés. Toutefois, on doit reconnaître que les 
programmes de cinéma ne sont pas réservés aux écoles de cinéma : un certain nombre de cours 
hautement respectés sont proposés par des facultés d’art d’universités, le département des lettres 
ou de théâtre, des écoles de média ou de design dans les écoles des beaux-arts, ou sont proposés par 
des conservatoires de musique et de théâtre. 
 
L’instance représentative des écoles de cinéma s’appelle le CILECT (Centre international de liaison 
des Écoles de cinéma et de télévision). Toutes les écoles de cinéma dignes de ce nom en font partie. 
Le CILECT a été fondé à Cannes en 1955 dans le but d’encourager le dialogue entre les écoles de 
cinéma dans le monde largement divisé de l’époque. Huit pays l’ont composé à ses débuts. En 2010, 
le CILECT comptait 148 instituts de 58 pays des cinq continents. Ses objectifs consistent à offrir un 
moyen d’échange d’idées aux écoles membres et à les aider à comprendre l’avenir de 



l’enseignement pour le personnel créatif dans le secteur du film, de la télévision et des médias 
connexes. Il vise à créer, développer et maintenir la coopération régionale et internationale parmi 
ses écoles membres, et à développer la formation sur le cinéma et la télévision dans les pays 
émergents.  
 
Les valeurs de base de la discipline sont la narration créative et le développement de l’imagination 
visuelle, quelle que soit la technologie utilisée. L’utilisation et la signification des images et du son 
sont enseignées, que le style ou le genre du contenu soit hautement commercial dans ses intentions 
ou expérimental dans sa forme, ou n’importe quelle nuance entre les deux. Certains diplômés 
deviennent des techniciens hautement spécialisés, tandis que d’autres deviennent des artistes plus 
créatifs. 
 
De façon générale, le sujet couvre le travail pratique dans les trois domaines de pré-production, 
production et post-production ; ceux-ci incluent : rédaction de scénarios, réalisation, production, 
édition de script, planification, gestion du budget, cinématographie, enregistrement du son, direction 
artistique/design de production, création de costumes, maquillage, gestion de la production, édition, 
effets spéciaux et mixage audio. Les études théoriques, telles que l’histoire, l’analyse, la critique, le 
contexte et autres études complémentaires à la discipline, ainsi que la préparation aux destinations 
vocationnelles, notamment les compétences entrepreneuriales dans le domaine des médias, finance, 
distribution et exposition sur des plateformes de plus en plus nombreuses. 
 
Au cours des 20 dernières années, les étudiants ne sont plus obligés de seulement devenir des 
auteurs, c’est-à-dire des écrivains/réalisateurs. Le système « triangulaire », dont le CILECT a assuré la 
promotion dès les années 1990, a été d’une grande influence puisqu’il a permis d’élargir la portée de 
l’enseignement cinématographique en divisant la sphère d’influence entre les trois côtés du triangle : 
le réalisateur, l’auteur et le producteur. Avant l’introduction du triangle, il n’existait que très peu de 
formations pour les producteurs de films. Aujourd’hui, cela a considérablement changé. De la même 
manière, le programme de nombreux cours cinématographiques de premier cycle donne davantage 
la parole aux spécialisations techniques, telles que la cinématographie, l’édition, le design et l’audio. 
 
En raison de ces récentes tendances dans le secteur, et à l’exception des personnes travaillant au 
sein de grandes équipes de cinéma, il y a de plus en plus de demandes en diplômés présentant des 
compétences plus larges et un savoir-faire raisonnable dans les spécialisations de base, comme citées 
ci-dessus. Ceci s’est produit au même moment que la soi-disant « démocratisation » des médias, 
avec l’avènement des caméscopes à bon prix, des téléphones portables avec possibilité d’enregistrer 
des images animées, des programmes d’édition informatique et des plateformes comme YouTube. 
Toutefois, cette « démocratisation » s’est avérée largement illusoire, et souvent encouragée par des 
fabricants de technologie numérique ou des promoteurs de sites Internet qui ont nourri l’impression 
que n’importe qui pouvait devenir réalisateur de film du jour au lendemain, à condition qu’il possède 
le matériel nécessaire. Toutefois, le développement de compétences plus générales, aux dépens 
d’une formation unique d’auteurs/réalisateurs, a porté ses fruits puisqu’il a permis d’ouvrir les portes 
de l’emploi aux jeunes diplômés. Cela a également permis aux écoles de cinéma de mettre en place 
tout un portefeuille de programmes connexes/simultanés de troisième cycle qui permettent 
d’étudier de façon plus approfondie certains sujets/domaines. Exemples : Maîtrises en réalisation de 
fiction, réalisation de documentaires, rédaction de scénarios, production, design de production et 
édition. 
 
En revanche, dans le domaine de l’enseignement du film en général, il est regrettable de voir que les 
écoles du secondaire ne s’impliquent pas suffisamment dans les études des médias, malgré quelques 
progrès ces dernières années. Une fois que la situation se sera améliorée, cela apportera de grands 
avantages aux éducateurs de cinéma pratiques, à l’industrie et même à la société dans sa globalité. 
La culture médiatique permet de comprendre l’influence des médias de masse et l’effet des 



technologies en rapide évolution sur notre quotidien. Elle permet également aux jeunes de se faire 
une opinion informée et critique des médias et d’apprécier le fonctionnement des médias, de 
comprendre la façon dont ils produisent du contenu intéressant, dont ils s’organisent et dont ils 
construisent la réalité. Que l’étude des films, de la télévision et d’autres médias encourage ou non les 
étudiants à s’impliquer davantage dans ces secteurs et formes artistiques, la culture médiatique est 
un atout important et nécessaire dans la vie. 
 
La tradition cinématographique européenne est riche et diversifiée, à l’image de ses cours sur le 
cinéma, en particulier par rapport aux États-Unis où les cours se plient aux exigences commerciales 
homogènes du cinéma d’Hollywood. Comme nous le mentionnons ci-dessus, bien que les écoles de 
cinéma et cours de cinéma européens soient de plus en plus à même de tenir compte des impératifs 
de l’« industrie », l’enseignement proposé sur l’ensemble de notre continent est heureusement bien 
loin d’être monolithe et continue de refléter la mosaïque culturelle des artistes comme les Lumières, 
Méliès, Eisenstein, Dreyer, Vertov, Bresson, Buñuel, Fellini, Bergman, Tarkovsky, Wajda, Godard, 
Fassbinder, Angelopolous, Marker, Wenders, Kieslowski, Loach, Almodóvar et Haneke, parmi les plus 
grands. 
 



2. Profils de diplômes 
 
Premier cycle  
  
Licence en production de films et télévision. Ceci s’intitule parfois Production médias mais peut 
également s’appeler Licence en design de communication. Parmi les éléments classiques de ce cycle, 
on peut citer : production pratique de films, histoire et théorie de la discipline, pratique 
professionnelle, gestion/création de la production, recherche et participation lors de festivals de 
films étudiants et grand public. Il existe un certain niveau de spécialisation dans certains diplômes 
mais dans les pays anciennement communistes, la spécialisation débute dès le premier cycle. 
 
Deuxième cycle  
 
Au deuxième cycle, les étudiants se spécialisent dans les sujets spécifiques de la rédaction de 
scénarios, cinématographie, enregistrement du son, post-production et documentaires, fiction, 
animation et design de production. Dans ce cycle, les étudiants viennent souvent d’autres disciplines 
telles que l’anthropologie, la musique, le journalisme, le commerce. Ce diplôme propose les 
caractéristiques d’un programme de conversion. Les diplômés du deuxième cycle peuvent venir 
d’autres écoles mais sont autorisés à débuter la pratique professionnelle. Les étudiants passent 
souvent le deuxième cycle pour acquérir une autre spécialisation/orientation (ex. : de l’édition à la 
réalisation). 
  
Parmi les éléments classiques de ce cycle, on peut citer : grands projets et productions personnels, 
théorie de la narration et dans certains cas, une dissertation et un visionnage public dans des 
festivals du film publics. L’auto-analyse avancée, la pensée critique et la théorie sont également 
dispensés pendant le deuxième cycle. 
Toutefois, le diplôme de Maîtrise internationale proposée en Europe centrale et Europe de l’Est est 
un diplôme de production. En général, les diplômes du deuxième cycle sont davantage tournés vers 
l’industrie. 
  
Troisième cycle  
 
Il n’existe aucun programme de doctorat dans la production de films en Europe. 
 
Emplois typiques 
 
Premier cycle : les diplômés peuvent commencer certaines activités professionnelles, en général de 
base, dans des sociétés de production et de post-production et des sociétés de télévision en tant 
qu’éditeurs. Les diplômés peuvent également demander une carte d’adhésion aux syndicats.  
 
Deuxième cycle : les diplômés sont capables de commencer des activités professionnelles. Les 
programmes du deuxième cycle se concentrent davantage sur le développement personnel. Les 
diplômés du deuxième cycle peuvent venir d’autres écoles mais tout de même débuter la pratique 
professionnelle. Les étudiants passent souvent le deuxième cycle pour acquérir une autre 
spécialisation/orientation, pour passer de l’édition à la réalisation par exemple. 
 
Troisième cycle : le troisième cycle propose des études de film. Les diplômés veulent en général 
poursuivre leur carrière dans la branche de l’enseignement. 
 
Rôle du sujet dans d’autres programmes diplômants 
 



La production de films peut être l’étude principale d’un diplôme de design mais peut également être 
l’étude secondaire d’un diplôme d’études de film ou médias.  



3. Acquis de l’apprentissage et compétences 
 
Il existe des différences philosophiques entre l’enseignement du cinéma et l’enseignement de la 
production. Certains programmes se concentrent largement sur l’enseignement professionnel et 
insistent particulièrement sur l’industrie, tandis que d’autres programmes se concentrent sur 
l’étudiant en particulier et sur la promotion des approches artistiques et expérimentales. Des 
tensions existent entre les personnes formées selon le système d’apprentissage traditionnel et les 
personnes éduquées officiellement dans la production ; le système d’apprentissage traditionnel a 
toutefois périclité alors que l’enseignement secondaire a augmenté les attentes envers la 
qualification officielle aux troisième et quatrième niveaux. 
 
Les pratiques de l’enseignement de production varient. Il n’existe aucune approche standard. Dans 
certaines académies, en particulier en Europe de l’Est, la spécialisation dans un département 
particulier (ex. : cinématographie) dès le premier cycle est mise en valeur. D’autres instituts 
préfèrent associer les films, la télévision et l’animation, bien qu’il n’y ait aucune règle générale. Il 
peut y avoir certains degrés de spécialisation mais les étudiants doivent développer des compétences 
plus larges et étudient également l’histoire du cinéma et la théorie des médias. Au sein de 
l’académie, un composant théorique important est mis en valeur afin de générer des histoires à 
narrer et de réfléchir à la façon dont narrer ces histoires. 
 
Objectifs 

• Le programme d’enseignement a pour objectif principal de fournir une approche 
rigoureusement structurée envers la théorie et la pratique au niveau du premier cycle 

• Permettre aux étudiants de se faire une opinion théorique, critique et réfléchie sur une 
grande variété de formats médiatiques 

• Créer et développer du contenu médiatique, en particulier des documentaires, pièces de 
théâtre et projets d’animation  

• Travailler dans divers formats médiatiques : images arrêtées et animées, diffusion et Internet 
• Préparer les étudiants à travailler dans les industries des médias et de la culture en évolution 

rapide, dans leur pays et à l’international 
• Permettre aux étudiants d’acquérir des connaissances sur les normes professionnelles et les 

procédures de fonctionnement 
• Encourager la créativité et la pensée conceptuelle 

 
Acquis de l’apprentissage 
 
Compétences spécifiques 
 
À la fin du programme du premier cycle, les étudiants seront en mesure de : 

• évaluer de façon critique la théorie, les concepts et la pratique de formats et contenus 
médiatiques contemporains ; 

• comprendre l’histoire des médias et la relation entre les médias et la culture à laquelle ils 
font partie ; 

• comprendre la culture et l’histoire du cinéma et de la diffusion et leur relation avec la 
société ; 

• utiliser tous les éléments de texte, image, son et narration pour créer et développer du 
contenu créatif ; 

• travailler dans divers formats médiatiques : images arrêtées et animées, diffusion et Internet 
• faire preuve de compétences dans leur spécialisation ; 
• avoir des connaissances sur les normes professionnelles, les procédures de fonctionnement 

et l’équipement dans diverses industries médiatiques connexes ; 



• avoir des connaissances sur les obligations juridiques et déontologiques et sur les normes de 
santé et sécurité liées à la production ; 

• montrer leurs connaissances en matière de caméra, son, édition et réalisation ; 
• développer une certaine sensibilité et adopter une approche critique, créative et novatrice 

envers les avancées technologiques dans le domaine de la production : équipement/logiciel, 
niveau d’adaptation, souplesse, connaissances transférables. 
 

Compétences génériques 
 

• Communiquer de façon efficace et responsable, et apporter sa participation efficace au sein 
de l'équipe 

• Faire l’analyse critique, réfléchir et critiquer la communication médiatique 
• Utiliser de façon efficace les sources d’informations, ainsi que la technologie et les logiciels 

d’informations 
• S’impliquer dans la formulation des problèmes et dans la résolution créative grâce à 

l’analyse, la synthèse et la pensée critique, seul et en équipe 
• Lancer des projets et des productions indépendantes à un niveau professionnel 
• Lancer des projets indépendants, identifier les sources de financement et de distribution 
• Se reporter à une variété de compétences conceptuelles et transférables, et continuer à les 

développer (ex. : compétences de recherche) 
• Avoir les connaissances du développement historique de la technologie, de l’esthétique et du 

contenu 
• Développer une certaine sensibilité et adopter une approche critique, créative et novatrice 

envers les avancées technologiques dans le domaine de la production : équipement/logiciel, 
niveau d’adaptation, souplesse, connaissances transférables 

 
De la même façon qu’il existe différentes approches de l’enseignement de la production au premier 
cycle (ex. : spécialiste contre intégration), il existe trois types principaux de programmes du 
deuxième cycle, chacun présentant ses propres objectifs et acquis d’apprentissage : conversion, 
spécialisation approfondie et théorie.  
 
Les programmes de conversion du deuxième cycle ont été conçus pour les étudiants ayant obtenu 
un diplôme principal dans une discipline n’ayant aucun rapport. La plupart des candidats ne jouiront 
d’aucune expérience dans la production et devront atteindre des objectifs similaires aux diplômés en 
production du premier cycle, comme décrits ci-dessus. En ce qui concerne leur dissertation écrite, ils 
devront réaliser des recherches plus originales, se pencher sur le sujet de la théorie critique à un 
niveau plus approfondi et faire preuve d’une plus grande capacité d’analyse que dans une 
dissertation du premier cycle. Ils devront également développer les compétences de production 
requises sur une période plus courte.  
 
Acquis d’apprentissage supplémentaires au deuxième cycle de conversion  
À la fin du programme de conversion du deuxième cycle, les étudiants seront en mesure de : 
 

• présenter toutes les compétences obtenues par un étudiant du premier cycle ; 
• réaliser des études originales et proposer une analyse critique plus approfondie des résultats 

de la recherche ; 
• assimiler rapidement des informations et livrer des projets médiatiques à un niveau 

professionnel ; 
• comprendre les problèmes commerciaux, professionnels, déontologiques et juridiques lors 

de la création du contenu médiatique ; 



• travailler indépendamment afin de pratiquer et perfectionner leurs compétences de 
production ; 

• reconnaître facilement les opportunités de financement et les canaux de distribution 
appropriés ; 

• lancer et rechercher de façon active les opportunités de réseau (ex. : savoir à quelles 
compétitions participer et à quels festivals assister, rejoindre les organismes professionnels 
appropriés) ; 

• se montrer responsables de leurs propres acquis d’apprentissage et continuer leur 
développement professionnel ; 

• S’impliquer dans les activités de résolution de problèmes ; 
• Améliorer leurs compétences transférables, telles que le travail d’équipe, la pensée critique 

et la prise de décision rapide. 
 
Les programmes de spécialisation approfondie du deuxième cycle ont été conçus pour les étudiants 
détenant un diplôme en production du premier cycle, avec compétences de production générales. Ils 
peuvent avoir passé un diplôme principal dans un aspect de production particulier ou dans un genre 
particulier. Toutefois, dans ce deuxième cycle spécialisé, ils doivent se servir de leur expérience et 
atteindre des niveaux extrêmement élevés de connaissances d’expert. Les compétences spécifiques 
dépendent du sujet de spécialisation (c’est-à-dire qu’un cinématographe acquerra des compétences 
différentes d’une personne travaillant dans le son post-production). 
 
Acquis d’apprentissage supplémentaires au deuxième cycle de spécialisation approfondie 
 

• Se montrer responsables de leurs propres acquis d’apprentissage 
• Produire régulièrement des performances d’expert dans leur rôle de spécialiste sur plusieurs 

productions 
• Comprendre parfaitement le contexte médiatique dans lequel il/elle travaillera 
• Réfléchir de façon critique à leur propre pratique et mettre en pratique l’apprentissage dans 

leur approche envers la production 
• Prendre leurs responsabilités dans leur rôle en lançant des productions ou en créant des 

techniques novatrices au sein de leur département 
• S’impliquer dans les activités de résolution de problèmes 
• Améliorer leurs compétences transférables, telles que le travail d’équipe, la pensée critique 

et la prise de décision rapide 
 
Les programmes théoriques du deuxième cycle ont en général été conçus pour les personnes qui se 
sont spécialisées dans la production au premier cycle, ou qui ont suivi des disciplines n’ayant pas trait 
à la production. Ce type de programmes n’inclut aucun élément de production : il se concentre sur la 
littérature contextuelle et historique. 
 
Acquis d’apprentissage supplémentaires au deuxième cycle de théorie 
À la fin du programme théorique du deuxième cycle, les étudiants seront en mesure de : 
 

• faire des recherches et gérer des sources d’informations de façon efficace, à l’aide des 
documents, bases de données et ressources électroniques pertinentes ; 

• analyser de façon critique les résultats des recherches personnelles et celles des autres ; 
• rédiger de façon précise et régulière dans le contexte académique ; 
• présenter et défendre de façon solide les résultats des recherches ; 
• se montrer responsable de leurs propres acquis d’apprentissage ; 
• montrer ses connaissances et comprendre parfaitement l’histoire et la culture 

cinématiques/médiatiques ;  



• montrer ses connaissances et comprendre parfaitement le contexte de production des 
films/médias ; 

• analyser et évaluer les débats actuels au sein de la théorie médiatique contemporaine.  
 
4. Charge de travail et système ECTS 
 
1 - 3 à 4 ans 180 à 240 crédits 
2 - 1 et 2 ans 60, 90 et 120 crédits 
3 - 3,5 ans 
 
5. Stratégies d’évaluation 
 
Dans l’enseignement de la production de films, l’évaluation est à la fois continue et sommative. Il 
existe de nombreuses variations en fonction de l’approche adoptée par chaque école. 
 
Travail individuel 
 
L’animation est en grande partie une activité individuelle à l’école. L’animateur prend l’entière 
responsabilité de tous les aspects de la réalisation. Dans l’industrie, les animateurs doivent 
fréquemment travailler en équipe. L’animateur peut être évalué en fonction des films produits et sur 
la façon dont il a pris ses décisions. 
 
Certains instituts demandent à ce que les étudiants produisent chacun un court métrage et soient 
responsables de tous les rôles. Ceci peut être une demande unique ou continue sur plusieurs 
semestres. 
Au niveau primaire (première année en général), l’évaluation du module peut inclure l’exécution 
d’exercices de base (ex. : filmer et éditer une courte séquence) et certains tests pratiques (ex. : 
fonctionnement de la caméra). 
 
Certains instituts demandent aux étudiants de travailler en équipe pendant la majorité de leurs 
études. La disponibilité des ressources détermine parfois l’approche adoptée par l’institut 
d’enseignement. 
Que les étudiants produisent des films individuels ou qu’ils travaillent en équipe, chaque étudiant est 
évalué individuellement. 
 
Les étudiants ne sont pas évalués sur le produit fini uniquement. C’est le rôle et la performance de 
l’étudiant dans ce rôle, pendant la production, qui sont évalués. L’étudiant est évalué par une équipe 
d’examinateurs (professeurs) plutôt que par une seule personne. 
 
Le texte du film est accompagné de tout un ensemble de travail écrit (qui peut inclure des dessins et 
plans, des photos, des feuilles de calcul, des documents de traitement de texte). Bien que différents 
instituts présentent différentes exigences, l’étudiant doit en général conserver un fichier de 
production, un journal de production et sans doute une réflexion critique. Ceci comprend tous les 
papiers que doit conserver un membre d’équipe, le travail préparatoire, les enregistrements de 
tournage (ex : feuille de rapport de la caméra) et la post-production. L’étudiant sera aussi peut-être 
amené à écrire un rapport sur sa perception du projet, discutant de sa performance et de son 
apprentissage.  
 
Les comptes des étudiants dans leur ensemble informent l’équipe d’évaluation et font office 
d’évaluation des pairs, même de façon officieuse. Il existe des variations dans le niveau de 



supervision des films d’étudiants par le personnel enseignant ; les observations effectuées par le 
personnel sur un film permettent également de remplir l’évaluation des étudiants individuels. 
 
Dans certains instituts, les étudiants défendent leur travail de production lors d’un visionnage de 
groupe, à l’image de la soutenance dans les programmes artistiques. 
 
Dans d’autres instituts, les étudiants doivent participer à un entretien de sortie individuel avec 
l’équipe d’évaluation. Dans cette situation, l’étudiant a la possibilité de discuter de son rôle dans le 
projet et de sa performance. L’équipe d’évaluation peut également lui poser des questions sur son 
fichier/journal de production et réflexion critique. 
 
Dans les deux cas, les évaluateurs cherchent à savoir qui est responsable de quel élément de la 
production, et la façon dont chaque étudiant y a contribué. 
 
Exemple : évaluation de dernière année à la Hochschule für angewandte Wissenschaften, 
Fachhochschule Würzburg-Schweinfurt 
 
Au dernier semestre, chaque étudiant participe à deux projets de film en équipe : un dans le rôle A, 
un autre dans le rôle B. Le rôle A peut être réalisateur, cinématographe, éditeur, voire directeur 
artistique. Le rôle B est tous les autres rôles de l’équipe. Pendant le tournage, chaque membre 
d’équipe doit écrire un journal quotidien.  
Le film fini est projeté devant la faculté et évalué individuellement sur une échelle de 1 à 100. Une 
note inférieure à 50 signifie un « échec », tandis qu’une note supérieure à 84 signifie « haute 
distinction ». Une note moyenne est ensuite donnée au film.  
La deuxième étape consiste à évaluer les journaux afin de savoir comment les membres de l’équipe 
ont rempli leur rôle. Les rapports sont comparés. Les résultats peuvent faire gagner ou perdre entre 
+10 et -10 points à la note du film.  
Cette procédure permet d’évaluer la qualité du film et la contribution individuelle. Il reconnaît le 
niveau d’effort et d’accomplissement. 
 
D’autres écoles peuvent adopter une association « rôle majeur/rôle mineur » similaire sur plusieurs 
productions, chaque étudiant soumettant individuellement un fichier de production et d’autres 
documents spécifiques. La note de réussite et d’échec, et de classification, peut varier d’un institut à 
l’autre. 
 
Stages professionnels 
 
Également intitulé première expérience professionnelle, un stage fait partie du programme de 
certains instituts. Un stage faisant partie du système ECTS doit être évalué. Les stages doivent offrir à 
l’étudiant une véritable expérience d’apprentissage. Le coordinateur de stage doit prévoir une 
réunion/formation avec l’hôte (employeur) car son opinion est requise pour pouvoir évaluer la 
performance de l’étudiant. Un superviseur doit être attribué à l’étudiant, en général le coordinateur 
du stage. C’est lui qui rencontrera l’étudiant, en général sur place, à intervalles réguliers pendant le 
stage. Les stages peuvent également inclure un élément d’auto-évaluation. 
 


