
 1

L’histoire de la petite vignette 
 

L'histoire de la bande dessinée pour être générale doit aborder au moins trois 
principaux pôles de la création artistique de la bande dessinée, l’Europe qui a vu sa création, 
les Etats-Unis à qui nous devons sa popularité et l’Asie qui représente aujourd’hui la plus 
grosse production de bandes dessinées avec notamment le Japon. 

 
1) Essai de définition  

 
Si l’on compare les définitions du type que l'on trouve dans la plupart des 

dictionnaires, on arrive à une qualification du genre : « récit fait d'images dessinées à 
l'intérieur desquelles figure un texte composé principalement de commentaires et de 
dialogues ». C’est un peu court car, ainsi, une bande dessinée sans texte (il y en a beaucoup) 
n'en serait plus une. 

 
Scott Mac Cloud préfère dire : « images picturales et autres, volontairement 

juxtaposées en séquences, destinées à transmettre des informations et/ou à provoquer une 
réaction esthétique chez le lecteur ». 

 
 En somme, il y a une narration, que celle-ci soit traduite par du texte et une succession 
d’images ou une suite d’images seules, organisée en vignettes, de quelque forme qu’elles 
soient. On peut aussi parler de « figuration narrative » ou d' « art séquentiel ». 
 
 Le terme 9° art est aussi utilisé (le septième est le cinéma, le huitième est cité ci-
après). Les avis divergent selon les sources quant à son origine. D'après Francis Lacassin, 
défenseur du genre depuis les années 60 et membre du Club des bandes dessinées dont 
faisaient également partie Forest, Tchernia, Averty, Goscinny,... on le devrait à Morris et à 
Lacassin lui-même. Comme ce dernier le raconte dans « Goscinny : Biographie, 1997 » de 
Marie-Ange Guillaume : « Morris faisait une série d'articles (sur la B.D.) dans Spirou et il 
voulait appeler ça le huitième art, mais je lui ai dit de se méfier car le huitième art était peut-
être la télévision. Je lui ai donc proposé le neuvième. Forest et les autres ont été d'accord. » 
Et comme le rajoute Marie-Ange Guillaume : « La télé n'ayant jamais été un art et n'étant pas 
près de le devenir, il n'y a pas de huitième art... » je laisse chaque lecteur de ce document 
méditer cette pensée. Mais d'après Didier Pasamonik, l’expression « 9° art » aurait été 
inventée en 1964 par le critique de cinéma Claude Beylie. Elle a ensuite été popularisée par 
Pierre Vanker, un cadre des chemins de fer belges passionné de B.D., et le dessinateur de 
« Lucky Luke », Morris qui réalisèrent dans « Spirou » une rubrique intitulée « 9° Art », sous-
titrée « musée de la bande dessinée ». Qui a raison ?  
 

  Francis Lacassin distingue « la » bande dessinée et « les » bandes dessinées. Cette 
distinction est mise en lumière par « La » bande dessinée est le concept, c'est-à-dire l’Art  (ce 
fameux  9°) et la technique permettant la réalisation de cet art. « Les » bandes dessinées sont 
les media par lesquels est véhiculé cet art. Cela implique alors de donner une double 
définition, celle de la bande dessinée et celle du médium bande dessinée. 
 
 Si la bande dessinée est de l’art, il faut alors que cet art se rattache à toutes les formes 
picturales qui l’ont précédée. C’est la position de Scott McCloud. Cette façon de percevoir la 
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bande dessinée oblige à la replacer dans le grand courant artistique et culturel qui commence 
donc avec les premiers dessins, ceux de l’art pariétal (on y revient !) comme à la grotte de 
Lascaux, même si aujourd'hui un tel rapprochement est artificiel. A priori les spécialistes 
s'accordent sur le fait qu'il ne s'agit pas de suites de dessins. De plus, la qualité narrative de 
ces peintures reste à prouver (cf. La trace comme mémoire…), de nombreux archéologues, 
comme le professeur Aujoulat responsable du site, penchent pour une interprétation 
chamanique (les dessins auraient une fonction magique). 
 

Il n'y a donc pas de raison sure de rattacher les peinture rupestres à la bande dessinée 
plutôt qu'aux autres arts graphiques au même titre que les bas reliefs des temples égyptiens, les 
codex précolombiens et les biblia pauperum du Moyen Âge. Il faut encore rajouter à cette 
liste : la tapisserie de Bayeux que nous avons déjà citée et tant d’autres… Ces références 
artistiques ont toutes en commun la volonté de raconter une histoire comme le fait une bande 
dessinée ou encore les frises du Parthénon à Athènes, la colonne Trajane à Rome, les bas 
reliefs du temple d'Angkor au Cambodge. 
 

« L'histoire de l'art ne pouvait donc pas reconnaître dans la dimension narrative de 
ces œuvres le critère d'une discipline autonome au sein des arts visuels. » Cette vision d'un 
grand courant artistique qui parcourt l’histoire de l’art pour donner ses lettres de noblesse à la 
bande dessinée est de moins en moins retenue depuis la mise en avant de la bande dessinée, 
neuvième art comme nous le savons maintenant. 

 
Dans le deuxième cas, la bande dessinée est un art. Il faut évidemment définir en quoi 

la bande dessinée en est "un". Là encore deux perceptions s’affrontent : 
- La bande dessinée est un art à la croisée de l’écriture littéraire et de l’écriture 

graphique. C’est la vision de l’inventeur de la bande dessinée Rodolphe Töpffer (cf. 
chapitre suivant): « Ce petit livre est d’une nature mixte. Il se compose de dessins 
autographiés au trait. Chacun des dessins est accompagné d'une ou deux lignes de 
texte. Les dessins, sans le texte, n’auraient qu’une signification obscure ; le texte, sans 
les dessins, ne signifierait rien. Le tout ensemble forme une sorte de roman d’autant 
plus original qu’il ne ressemble pas mieux à un roman qu’à autre chose. » Ce que 
Töpffer appellera « Littérature en estampes » dans son « Essai de Physiognomonie »et 
Will Eisner « l’Art séquentiel » ou « La Narration visuelle ». 

-  Si la bande dessinée n'est que graphique regroupant texte et dessin, le texte doit 
s’inscrire obligatoirement sous une forme graphique dans le dessin au sein d’une 
bulle. Henri Filippini affirme que « la bande dessinée est une suite de dessins contant 
une histoire ; les personnages s’y expriment par des textes inscrits dans des bulles. » 
Cette définition rejette les auteurs de bandes dessinées appelées alors « histoires en 
images » (dont certains sont cités en référence dans le chapitre suivant) comme les 
Français J-P. Pinchon (« Bécassine »), Louis Forton (« Les Pieds nickelés » et « Bibi 
Fricotin »), l’Américain Rudolph Dirks (« Katzenjammer Kids »/ »Pim Pam 
Poum »)… Cette définition rejette aussi, peut être moins catégoriquement, les bandes 
dessinées sans texte comme celles de l'Américain Otto Soglow (« Little King »/ »Le 
Petit Roi ») qui en 1975 ne comportaient toujours pas de texte.  

 
Les spécialistes de la bande dessinée défendent avec de moins en moins de vigueur cette 
deuxième vision restrictive de la bande dessinée, même H. Filippini intègre tous les auteurs 
cités ci-dessus dans son « Dictionnaire de la bande dessinée ». 
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2) La bande dessinée occidentale 
 

A) Avant le XX° siècle 
 

On pourrait faire remonter l’Histoire de la bande dessinée aux peintures rupestres de 
Lascaux, à l’Egypte ancienne ou à la tapisserie de Bayeux. 

 
Avant l’invention de la lithographie par l’Allemand Aloys Senefelder en 1796, les 

artistes graphistes n'étaient pas uniquement des dessinateurs, c'était à l'image d'Albrecht Dürer 
des graveurs. Ils devaient passer soit par l’intermédiaire de la sculpture d’une plaque de bois, 
la xylographie, soit de la gravure d’une feuille de cuivre, la taille-douce ou l’eau-forte, pour 
produire et reproduire leurs œuvres. Ces techniques avaient parfois pour effet de retirer toute 
spontanéité au trait. Avec la lithographie, en permettant le dessin direct au crayon gras ou à 
l’encre grasse, la main de l’artiste est libérée et celui-ci peut ainsi se passer de l’étape de la 
gravure pour obtenir une estampe.  

 
Dans toute l'Europe existe une littérature populaire par estampes qui présentent 

souvent un début de structure narrative. En Catalogne, à partir du XVIIe siècle, se développe 
la publication des auques. L'auca, en catalan « oie », vient du jeu de l'oie dont elle reprend le 
principe de dessins successifs sur une feuille imprimée : rapidement elle se codifie en une 
suite de 48 dessins accompagnés de textes rimés, qui racontent une histoire sur des thèmes 
extrêmement variés. La tradition des auques s'est perpétuée jusqu'à nos jours en Catalogne. 

 

 
 
En France, dès 1796, la même année que l'invention de la lithographie, les premières 

images sont imprimées en série par L'Imagerie d'Épinal. D’abord imprimées avec des 
planches de bois gravées et coloriées au pochoir, elles se présentent généralement sous la 
forme de dessin pleine page et reprennent des sujets populaires (images pieuses, chanson, 
comptines, devinettes, histoire de France, etc.) mais rapidement apparaissent des planches de 
vignettes comportant un texte explicatif disposé sous la vignette.  
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On peut considérer aussi que l’apparition de la bande dessinée est tirée des gravures de 
William Hogarth qui, dès le XVIII° siècle, avait su utiliser l’image pour se moquer des travers 
de la société dans laquelle il vivait.. 

 
D’autres considèrent que les premières associations de texte et d'images pouvant être 

qualifiées de bandes dessinées datent du début du 19° siècle avec les oeuvres de Rodolphe 
Topffer. 
 
 
 
 
 
 
 
 
 
 
 
 
 
 
 
 
 

Ce suisse eut l’idée d’accorder une grande place à l’image en dessinant ses aventures 
avec pour seul texte des légendes sous les illustrations. Il avait bien compris à l’époque que 
l’image attirait beaucoup les lecteurs. 

 
En 1820, le fondateur Jean-Charles Pellerin adopte la lithographie et 10 ans plus tard 

la technique de la chromolithographie de Godefroy Engelmann. Les images « pleine page » 
prennent rapidement le nom de « chromos », synonyme de couleurs vives, pour nous conter 
les hauts faits de l'histoire de France. Les pages de vignettes sont les traditionnelles Images 
d'Épinal. Dès qu'elles deviennent des planches composées d'images ayant un enchaînement 
logique, ce sont enfin des « histoires en images ». Des dessinateurs célèbres tels que Caran 
d'Ache et Benjamin Rabier travaillent pour l’Imagerie d’Épinal. Ces planches, souvent reliées 
sous forme de livres ou d'albums cartonnés, sont commercialisées par des colporteurs qui 
assurent leur succès, entre 1870 et 1914 plus de 500 millions de planches sont vendues. Jean-
Charles Pellerin fut sans nul doute le créateur des « histoires en images » et un précurseur des 
maisons d'édition de bande dessinée. 
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En France, le dessinateur Christophe crée dans les années 1890 « la famille 
Fenouillard », « le sapeur Camembert », « le savant Cosinus », en gardant toujours ce principe 
du texte illustré par une image (d'où le nom d'« illustrés »). Il découvre et utilise, largement 
avant le cinéma qui n'est pas encore né, de nombreux cadrages comme les plans américains et 
moyens, le travelling, le panoramique, la plongée, la caméra subjective... Bref, il commence à 
construire le langage graphique. 

 
 

 
 
 
 
 
 
Certains spécialistes affirment que la première véritable bande dessinée apparaît en 

1896 aux Etats-Unis avec « Yellow Kid ». En effet, on voit naître le découpage des images et 
les dialogues sous formes de bulles (les phylactères). 
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Le succès de « Yellow Kid » dope la vente du « New York World » attisant la 

convoitise de W. Hearst. La concurrence féroce que se livrent W. Hearst et J. Pulitzer aboutit 
en 1896 au débauchage de R. Outcault par W. Hearst pour travailler au « New York Journal ». 
Une âpre bataille judiciaire autorise J. Pulitzer à continuer la parution de « Hogan’s Alley » 
qu’il confie à Georges B. Luks, W. Heart à publier la série sous un autre nom et R. Outcault 
choisit « The Yellow Kid » qui dès le 25 octobre 1896 prononcera ses premières paroles dans 
un balloon ; R. Oucault avait déjà fait parler d'autres personnages de son strip dans des 
balloons. En 1902 R. Outcault retourne au New York World et dessine l’antithèse de 
« Yellow Kid » avec « Buster Brown », un enfant issu de la bourgeoisie new-yorkaise.  
 

B) A partir du XX° siècle 
 

Les dessinateurs des hebdomadaires sont alors débauchés par les grands quotidiens 
pour illustrer les suppléments dominicaux. Les bandes dessinées sont donc conçues en 
fonction du lectorat du journal et elles traitent le plus souvent de sujets d’actualité par un 
humour plutôt destiné aux adultes. La bande dessinée n’a en effet à cette époque qu’un 
caractère humoristique ( d’où le nom de « comics » ).  

 
En 1903 Gustave Verbeck dessine dans le « New York Herald » les strips les plus 

originaux n’ayant jamais été dessinés « Upside-downs of little lady Lovekins and old man 
Muffaroo ». Le strip de quatre cases se lit dans le sens normal de lecture de gauche à droite 
puis l’histoire se continue en retournant tête-bêche le journal et en relisant les cases dans le 
sens inverse, « lady Lovekins » se transforme alors en « old man Muffaroo », le chapeau de 
l’une devenant la barbe de l’autre. 
 

C’est de 1905 que les puristes datent la première bande dessinée n’utilisant que des 
balloons pour faire parler les personnages. Il s’agit de « Little Nemo in Slumberland » 
dessinée par Winsor McCay pour le « New York Herald » de J. Pulitzer. Cette bande dessinée 
est moderne à plus d’un titre, hormis le fait de l’utilisation systématique des balloons, W. 
McCay casse pour la première fois la mise en page des strips en utilisant au maximum la 
surface de la planche pour créer des cases de dimension adaptée au récit. Il fait aussi une 
utilisation hardie des couleurs entre tons pastel et couleurs pures dans un style très Art 
Nouveau. W.McCay s’adresse à un public adulte comme déjà en 1904 avec « Little Sammy 
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Sneeze » qui détruit le cadre de sa case en éternuant le 24 septembre 1905 dans le « New 
York Herald ». 
 

 
 

Le succès des sunday-strips est tel que le « San Francisco Chronicle » est le premier 
journal à faire paraître en 1907 des daily-strips dans ses pages sportives quotidiennes avec la 
série « Mister Mutt start in to play the races » de Bud Fisher et qui devient « Mutt and 
Jeff » dans les pages du « San Francisco Examiner ». Les sunday-strips se généralisent 
rapidement dans l’ensemble de la presse américaine. 
 

En Europe, particulièrement en France, on s’adresse plutôt aux enfants : la presse 
enfantine se développe à une vitesse inespérée puisque les illustrations des bandes dessinées 
sont très bien accueillies par les plus jeunes qu’ils soient issus d’un milieu populaire ou plus 
bourgeois.  

 
Celui qui initie en 1905 une nouvelle façon d’éditer la bande dessinée est l’éditeur 

Gautier-Langereau avec « la Semaine de Suzette ». C’est le premier périodique illustré 
spécialisé à l’attention de la jeunesse et plus précisément des jeunes filles de bonne famille. 
C’est dans ce journal que paraît dans le no 1 du 2 février 1905 « Bécassine » dessinée par 
Joseph Pinchon sur une histoire (on ne dit pas encore scénario) de Caumery qui n’est autre 
que Maurice Laugereau le neveu de l’éditeur. La légende veut que ce soit la rédactrice du 
journal qui ait demandé au dernier moment, pour remplir sa pagination, une histoire en image 
à la mode de Monsieur Christophe. Ces deux auteurs feront vivre 110 aventures à Annaïck 
Labornez originaire de Clocher-les-Bécasses. Le premier album paraît en 1913, suivi de 26 
autres jusqu’en 1939. 
 

A « Bécassine » les frères Offenstadt vont, dans « L’Épatant », opposer « Les Pieds 
Nickelés » de Louis Forton pour la clientèle populaire. Le succès de « Croquignol, Filochard 
et Ribouldingue » est immédiat, le vocabulaire « populacier », les expressions argotiques, le 
ton anti-bourgeois et à la limite anarchisant plaisent à toute la classe populaire adultes et 
enfants confondus. Il faudra attendre 1965 pour que leurs aventures paraissent en albums. 
Leurs aventures complètes ne furent éditées qu’en petits fascicules sous couverture papier 
pendant la Première Guerre entre 1915 et 1917. 

 
De la même façon, les mêmes frères Offenstadt vont opposer à « La Semaine de 

Suzette » leur périodique « Fillette ». Ils vont faire appel à Jo Valle, pour le texte, et à André 
Vallet, pour le dessin, qui vont créer « l’Espiègle Lili ». Là encore le succès va être éclatant 
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puisque « Fillette » est le premier périodique à paraître deux fois par semaine, le jeudi et le 
dimanche. Valle crée une héroïne qui vieillit avec ses lecteurs, si au début de l’histoire Lili est 
une gamine dissipée qu’il faut mettre en pension à la fin de l’aventure en 1923, elle se marie 
finalement avec un aviateur. 

 
Tous ces créateurs vont suivre la même mise en page héritée des images d’Épinal. Par 

contre Christophe, Forton, Pinchon, Vallet et d’autres savent lier les cases entre elle pour 
narrer leurs histoires, mais ils choisissent tous, et leurs successeurs pour quelques années 
encore, de disposer leurs textes, de moins en moins descriptifs, sous les images. C’est un parti 
pris clairement assumé car les balloons américains sont bien connus en France. Caran d'Ache 
les utilise occasionnellement, dès 1886 dans « Le Chat noir » et l’édition parisienne du « New 
York Herald » présente dès 1904 des strips les utilisant abondamment. C’est le périodique 
familiale « Nos Loisirs », publiant habituellement des nouvelles illustrées qui utilise le 
premier du matériel américain « The Newlyweds and their baby’s » (Les Jeunes Mariés et 
leur bébé) de Geo McManus parue en 1905 dans le « New York World ». 
 

En 1925, c’est Alain Saint-Ogan, illustrateur connu, qui est appelé par « Dimanche 
Illustré ». Ainsi naît, en mai 1925 le premier succès de masse de la bande dessinée en Europe, 
« Zig et Puce » avec une innovation importante, dans une bande européenne, l’emploi 
systématique de la bulle. Devant le succès populaire traduit par un abondant courrier des 
lecteurs la série est pérennisée jusqu’en 1934. « Zig et Puce » croisent sur leur passage un 
pingouin du nom d’ « Alfred » qui ne les quitte plus et qui à l’occasion leur ravit la vedette. 
Le succès d’Alfred est tel qu’il est peut être le premier personnage de bande dessinée à faire 
l’objet de produits dérivés. Le graphisme de Saint-Ogan se raccroche au style Art Déco, son 
trait précis est clair et lisible, inspirant beaucoup, de son aveu, Hergé. 
 

Dès 1922, à l’âge de 15 ans, un jeune belge signant sous le nom de Georges Remi 
publie ses premiers dessins dans « Le Jamais assez », « Le Blé qui lève » et « Le Boy-scout ». 
En 1927, avec les conseils de Saint-Ogan, il dessine, sous le nom d’Hergé, « Totor », CP des 
Hannetons pour « le Boy-scout » belge. Dès 1925, il entre comme collaborateur dans un 
quotidien politiquement très à droite, dirigé par un abbé, le « XX° siècle ». Il y dessine des 
réclames et des illustrations et à partir de 1927, quelques récits courts. Lors qu’en novembre 
1928, il est nommé directeur du « Petit-Vingtième », un supplément hebdomadaire à 
destination de la jeunesse, il y dessine l’ »Extraordinaire Aventure de Flup, Nénesse, 
Poussette et Cochonnet ». L’abbé Wallez, directeur du « XX° siècle » lui confie un ouvrage 
« Moscou sans voile » et lui conseille de s’en inspirer pour dessiner une histoire. C’est à partir 
du 10 janvier 1929, qu’avec « les Aventures de Tintin », reporter du Petit Vingtième, « au 
pays des soviets ». Tintin et Milou entrent sans nuance dans l’histoire de la bande dessinée. 
Les ventes montent en flèche, Hergé dessine « Quick et Flupke »(1930) avant « les Aventures 
de Tintin », reporter du Petit Vingtième, « au Congo »(1930), les « Aventures de Tintin », 
reporter du Petit Vingtième, « en Amérique »(1931). Selon Dominique Dupuis « Dans ces 
trois premiers albums, le style d’Hergé n’est pas encore formé. Les influences les plus 
diverses apparaissent de Geo McManus à Alain Saint-Ogan, et son graphisme se révèle 
incertain et fluctuant, oscillant entre aplat et trait, hachure et trame. Seul domine le 
mouvement lié au rythme de l’aventure ». 
 

Les albums de « Tintin » paraissent dès 1930 en noir et blanc aux éditions du « Petit 
Vingtième » puis à partir de 1934 aux éditions « Casterman » avec des hors-texte couleurs. 
Par la suite, tous les albums noir et blanc seront redessinés et mis en couleurs par les Studios 
Hergé de façon à faire disparaître toutes les imperfections des premiers dessins. Le style 
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d’Hergé, très inspiré au départ de celui de Saint-Ogan, est qualifié dans les années 1980 de 
« ligne claire » : trait précis, absence d’ombre, personnages stylisés dans un décor 
particulièrement soigné grâce à une documentation abondante. « Tintin » continuera son 
aventure jusqu’à la mort de son créateur en 1983 au milieu de la réalisation de « Tintin et 
l’Alph-Art ». 

 
Les éditeurs américains cherchent, eux, dans les années 1930, à diversifier le genre de 

la bande dessinée qui jusqu’alors n’était qu’humoristique. C’est alors que naissent des supers-
héros  comme « Tarzan » en 1929 ou encore « Superman » et « Batman » en 1939. 

 
 
 Avec l’arrivée des supers-héros  naissent également les récits d’aventures où les 
dessins deviennent plus réalistes. Les héros se diversifient : apparaissent des détectives 
(« Dick Tracy »), des magiciens aux pouvoirs extraordinaires (« Mandrake »), des héros de 
science-fiction (« Flash Gordon »), ... Il est important de noter que malgré la mise en scène 
des héros plus réalistes on conserve tout de même toujours une petite part de ton humoristique 
dans les bandes dessinées. En 1934, les bandes dessinées qui étaient jusqu’alors imprimées 
dans des formats très divers sont standardisées. Max Gaines a l’idée de créer de véritables 
albums qui permettent une lecture plus facile. 

Après la seconde guerre mondiale, les Etats-Unis accusent un certain ras-le-bol (relatif 
néanmoins) des supers-héros pour laisser place à des bandes dessinées relatant des histoires 
sentimentales, des adaptations de films ou de classiques littéraires, des faits divers ou encore 
des histoires mettent en scène des animaux ( c’est à cette époque que naît « Snoopy »). Le 
genre de la bande dessinée s’appropriant des domaines de plus en plus vaste, les enseignants 
et parents sont de plus en plus inquiets sur les effets éventuels de la bande dessinée sur la 
délinquance juvénile. Les éditeurs décident alors d’appliquer un code de déontologie dans le 
domaine de la bande dessinée : le contenu de celles-ci est désormais dûment vérifié avant 
d’être mis aux mains du public. 
 

 
 

Alors que la bande dessinée maintient un rythme de croisière banal aux Etats-Unis, en 
Europe bien au contraire on connaît une effervescence d’après-guerre dans ce domaine, 
notamment en Belgique et en France. En effet, plusieurs magazines pour enfants font leur 
apparition juste après la guerre, ils vont alors lancer un certain nombre d’auteurs connus de 
tous aujourd’hui. Le journal de « Spirou » (crée en 1938) édité par « Dupuis » se dotera d’un 
certain Franquin qui fera apparaître des personnages comme « Spirou », « Marsupilami », 
« Gaston Lagaffe », ... En 1946 Raymond Leblanc s’associe avec Hergé pour publier le 
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journal de « Tintin » d’où naîtront « Blake et Mortimer », « Achille Talon », « Michel 
Vaillant », « Ric Hochet », « Boule et Bill »,...  

 
 

Le journal « Pilote » crée en 1959 par Goscinny, Uderzo et Charlier connaîtra un 
succès immédiat puisqu’il mettra en scène des personnages comme « Barbe-Rouge », 
« Blueberry », « Iznogoud » et bien sûr « Astérix » ! 
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Au début du siècle, les bandes dessinées s’adressaient surtout aux enfants, après la 
Seconde Guerre mondiale on s’intéresse plus particulièrement aux adolescents puis, dans les 
années soixante-dix, c’est au tour des adultes et plus particulièrement des hommes d’être les 
cibles des dessinateurs. De nouveaux styles sont alors expérimentés. Tardi par exemple 
adaptera des romans. Jean Claude Forest créera « Barbarella » (personnage repris par Jane 
Fonda au cinéma sous la direction de Roger Vadim).  

 
 
Des magazines destinés aux adultes verront le jour : « Hara-Kiri » en 1960, « Charlie 

mensuel » en 1969, « Charlie Hebdo » en 1970, « Fluide Glacial » en 1974... Leurs 
dessinateurs sont anticonformistes et laissent une large place à la satire politique et sociale. De 
nombreux auteurs tels Reiser, Wolinski, Gébé, y font leurs débuts. 

 
Dans les années 80, les artistes européens accèdent à une diffusion internationale. 

C’est également dans les années 1980 que les mangas venus du Japon font leur apparition en 
Europe. « Akira » est le précurseur européen des dessins nippons. Ce type de bandes 
dessinées s’accompagne de dessins animés : le succès est alors fulgurant. « Goldorak », 
« Dragon Ball », « Albator » séduisent largement le public. 

 
Aujourd’hui la bande dessinée est un véritable phénomène de société qui a du succès 

aussi bien auprès des enfants que des adultes. Elle fait même l’objet de salons (Salon 
international de la bande dessinée d’Angoulême) et de festivals, au même titre que les 
romans. La bande dessinée a donc su se forger une légitimité au fil du temps car c’est un 
genre qui sait s’enrichir et continuer à évoluer au rythme de notre société. Le neuvième art a 
donc un bel avenir devant lui ! 
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3) La bande dessinée japonaise 
 

Les origines des mangas remontent au XII° siècle avec les « Chôjû Giga », peintures 
faites par le moine bouddhiste Toba qui mettent en scène des animaux pour dépeindre les 
humains. 

 
En 1814, Katsushika Hokusaï est le premier a utilisé le terme « manga » (gah = image, 

mahn = dérisoire) pour désigner un recueil de caricatures, les « Hokusaï Manga », composées 
de 16 volumes de dessins et croquis. 

 

 
 
des histoires avec des techniques de narration très visuelles, proches du cinéma. Il est l’auteur 
de : « Astroboy « (« Testuwan Atomu »), « Princesse Saphir » (« Ribon no Kishi ») ou bien 
encore « Metropolis » (qui a été adapté en film d’animation). 
 
 
 
 

En 1870, sous l’ère Meiji (ère des 
lumières), deux caricaturistes occidentaux 
influent sur le style japonais : C. Wirgman 
(USA) introduit la séquence d’images et G. 
Bigot (France) introduit la bulle. Ainsi en 1905, 
la caricaturiste Rakuten Kitazawa crée le premier 
magazine de bande dessinée japonaise satirique, 
le « Tokyo Puck ». 

A cette époque apparaissent les premiers 
magazines de prépublications de mangas : 
« Shonen Club » (1914) destinés aux garçons et 
« Shojo Club » (1923) pour les filles. 

Après la guerre, un nouvel auteur 
révolutionne la BD japonaise : Osamu Tezuka. 
En 1946, à travers le manga « Nouvelle île au 
trésor » (« Shin takarajima »), il impose un style 
graphique inspiré par les dessins animés de Walt 
Disney (personnages ronds, enfantins, aux 
grands yeux) et une nouvelle manière de raconter 
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 Les autres dessinateurs vont s’inspirer de son style et c’est sous son impulsion que le 
manga va vraiment se développer. Dans les années 1950, un style de mangas réactionnaire à 
Tezuka apparaît le « gekiga », terme inventé par le mangaka Tatsumi Yoshihiro, qui signifie 
image dramatique (geki = drame). Il s’agit de mangas abordant des termes plus réalistes, mais 
aussi plus violents, qui marquent l’apparition de magazines de prépublications de mangas 
destinés aux adultes et aux jeunes adultes. Un exemple de gekiga très populaire, « Ashita no 
Joe » de Chiba Tetsuya et Takamori Asao (1968) qui raconte l’histoire d’un jeune orphelin né 
dans un quartier pauvre de la capitale qui va tenter de s’en sortir par la boxe. L’auteur le plus 
représentatif du gekiga est Shirato Sampei. Ses mangas qui abordent le Japon ancien ont une 
forte imprégnation marxiste. A la fin des années 60, apparaît un gekiga d’avant-garde dans le 
magazine de prépublication Garo. 
 

Dans les années 80, c’est l’apparition d’un manga très célèbre « Akira » par Katsuhiro  
Otomo, qui témoigne d’un grand réalisme dans le dessin (par exemple pour la première fois 
les personnages japonais sont dessinés avec des yeux bridés). Par la suite, il adaptera son 
manga en film d’animation. 
 

« Akira » est une histoire de science-fiction, dans Néo-Tokyo, où vivent Kaneda et sa 
bande de motards adolescents. Suite à l’accident d’un de leurs amis, Tetsuo, au cours d’une 
guerre des gangs, Kaneda et ses amis se trouvent entraînés dans une intrigue « politico-
militaire » autour d’une arme secrète, le « mystère d’Akira ». 
 

La publication de mangas au Japon passe d’abord par des magazines de 
prépublications de centaines de pages recyclées dans lesquels se trouvent les épisodes 
hebdomadaires de mangas. Il en existe environ 200 au Japon, adaptés à chaque public 
(enfants, jeunes filles, jeunes garçons, hommes, femmes...). Après la publication de plusieurs 
épisodes, le manga « livre » est édité. 

 
En France, s’ils sont devenus courants et ont rencontré leur public, il faut savoir qu’ils 

se sont tout d’abord connaître par la diffusion de leurs adaptations en dessins animés 
(émissions pour les enfants : récré A2, Club Dorothée, etc.). 

 
En 1978, Atoss Takemoto lance un premier magazine de prépublication de mangas 

pour adultes le « Crie qui tue ». Après son arrêt en 1982, il faut attendre les années 90 pour 
voir arriver la publication des premiers mangas. En effet, la publication de mangas est 
complexe car elle nécessite d’abord une inversion des planches (les Japonais lisant de droite à 
gauche), puis, un gommage des onomatopées (très nombreuses dans la langue japonaise) et 
enfin, un travail de traduction. 

Astroboy 
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En 1989, Glénat publie « Akira ». Puis, l’éditeur enchaîne par la publication de 

mangas dont les dessins animés sont déjà connus comme « Dragon Ball ». D’autres éditeurs 
se lancent alors dans l’aventure : Kana avec la publication des « Chevaliers du zodiaque » et 
J’ai lu avec l’édition de « Ken, le survivant ». 

 
En 1994, un nouvel éditeur, Tonkam publie des mangas non adaptés en dessins 

animés : « Phénix » de Osamu Tezuka, « Amer béton » de Matsumoto Taiyo... Casterman se 
lance dans la publication de mangas pour adultes avec les albums de Jiro Taniguchi. 
« Quartier Lointain », de cet auteur, reçoit l’Alph’Art du meilleur scénario au festival 
d’Angoulême 2003. 

 
Une presse manga commence à se constituer avec Tsunami (épuisé), et AnimeLand. 

En janvier 2003, Shônen collection, le premier magazine de prépublication de manga est créé 
par les éditions Pika. Les mangas publiés en France restent majoritairement destinés à un 
public adolescent. 

 
Si nous connaissons un tant soit peu la bande dessinée occidentale, il est évident que la 

bande dessinée japonaise a des spécificités propres car le mode de narration est 
cinématographique : 

- entre deux images, le temps qui se passe peut être de quelques secondes, il y a une 
dilatation du temps 

- il y a des variations extrêmes de points de vue, ainsi que des séquençages de l’histoire 
très divers, 

- le sens de narration est différent des bandes dessinées françaises, les émotions des 
personnages passent uniquement par l’image (pour une image très forte, l’auteur 
n’hésite pas à utiliser une pleine page voire une double page), 

- les mangas sont des sortes de « romans-feuilletons », dans lesquels les auteurs 
disposent de beaucoup de pages pour raconter leur histoire.  

 
Du point de vue graphique : 
- les personnages peuvent avoir plusieurs facettes : ils peuvent passer de proportions 

réalistes à des proportions humoristiques (grosse tête et petit corps), 
- il existe une sorte de rupture entre la graphie des personnages (le dessin est focalisé 

sur les personnages) et la graphie des décors (avec l’utilisation à outrance parfois des 
lignes de vitesse rendant le paysage plus flou),  

- la grande quantité d’onomatopées vient renforcer l’impact des expressions, ce qui rend 
l’adaptation en français difficile, 

- des planches de dessins de grisés ou de motifs, appelés « trames » sont utilisées pour 
souligner l’action.  
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