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I - Introduction au dossier pédagogique

Ce dossier pédagogique est destiné aux enseignants et à toute personne (animateur, éducateur de jeunes 
enfants, assistante maternelle, soignant) souhaitant venir avec un groupe d’enfants (de 0 à 18 ans) ou 
d’adultes pour visiter la Fondation François Schneider. Loin d’être exhaustif, cet outil propose des pistes 
de réflexions, des idées d’ateliers et des ouvrages en lien avec l’exposition du moment : La mécanique de 
l’eau. Ce dossier pédagogique vous permet de prendre connaissance de l’exposition dans sa globalité de 
manière simple afin de pouvoir préparer votre visite au préalable et approfondir certains points au retour 
en classe, centre de loisirs ou autre. Ces expositions permettent aux professeurs et/ou accompagnateurs 
de plonger leur groupe dans la découverte d’œuvres de la collection, sur le thème de l’eau et de sa 
mécanique. 

Le centre d’art de la Fondation François Schneider 

Situé au pied des Vosges dans le village de Wattwiller, dans un paysage exceptionnel, le centre d’art de 
la Fondation François Schneider propose toute l’année des expositions et une programmation culturelle 
consacrées au thème de l’eau. Inaugurée en 2013, la Fondation est installée sur le site d’un ancien atelier 
d’embouteillage, agrandi et transformé. Un jardin de sculptures attenant vient compléter l’ensemble. 
Trois à quatre expositions ont lieu chaque année sur le thème de l’eau, présenté sous divers aspects : 
écologique, politique, ludique, scientifique. Des ateliers destinés aux familles et plus généralement à tous 
types de publics sont organisés en lien avec l’exposition, des visites guidées et une programmation variée 
tout au long de l’année telle que des concerts, de la danse, du théâtre, des performances sonores, ou 
des contes, viennent enrichir une réflexion autour de la thématique de l’eau.



Venir à la Fondation François Schneider avec une classe ou un groupe 
Différentes formules vous sont proposées allant d’une durée d’1h à 1h30, le mardi et mercredi de 9h à 
12h, le jeudi et vendredi de 9h à 17h. 

VISITE – ATELIER (de la maternelle à la 6ème) : Cette visite guidée s’adapte à chaque niveau et propose 
de se focaliser sur une thématique choisie préalablement en concertation avec l’enseignant. La visite est 
complétée par un atelier en fonction des niveaux et des souhaits. 
Cette formule est à 90 € (pour un groupe de 25 élèves).

VISITE – INTERACTIVE (de la 6ème à la Terminale) : Plus qu’une simple présentation des œuvres, 
cette visite interactive constitue un moment de discussions et d’échanges. Le but est que les élèves soient 
actifs lors de leur visite à la Fondation. C’est pourquoi ils sont répartis en petits groupes et une œuvre leur 
est confiée pour un temps imparti. Chaque groupe présente ensuite le résultat de son analyse au reste 
de la classe avant de recevoir les clefs de compréhension du médiateur.
Cette formule est à 70 € (pour un groupe de 25 élèves).

VISITE sans médiateur : Il est tout à fait possible qu’un enseignant décide de faire une visite libre avec 
sa classe. Ce dossier pédagogique lui sert d’accompagnement pour préparer une visite. Un médiateur se 
tient à sa disposition pour préparer sa venue en amont s’il le souhaite.
Cette formule est à 25 € (par classe).



II - Présentation de l’exposition

	 Le concours Talents Contemporains

En 2011 le concours annuel Talents contemporains est inauguré, avec la thématique originale de l’eau. 
Au cours de ces douze éditions, plus de quatre-vingt d’artistes ont été récompensés et remarqués pour 
leur manière féconde d’aborder le sujet, par des biais politique, sociologique, écologique, géographique, 
poétique ou encore plastique. Ils ont démontré que ce champ d’étude est inépuisable et renouvelable à 
l’infini. Chaque année 4 à 7 œuvres sont sélectionnées et intègrent la collection de la Fondation François 
Schneider. Pour La mécanique de l’eau, le centre d’art sort de ses réserves 7 œuvres, d’anciens artistes 
lauréats pour plonger le visiteur dans un univers mécanique, où art et machine se côtoient. 

	 L’exposition La mécanique de l’eau 

La mécanique de l’eau puise dans les œuvres de la collection, le lien au mouvement, à la machine et au 
flux. Pour l’occasion les œuvres d’Erik Samakh, Laurent Faulon, Johan Parent, Jeremy Laffon, Thomas 
Teurlai, Arthur Hoffner et Valère Costes sortent des réserves et dialoguent avec d’autres projets de chacun 
des artistes. Cela donne des miroirs d’eau, machine de pluie, onde sonore, douche stroboscopique et 
glaçon givré ! Tous poussent les limites de l’eau et s’appuient sur sa force pour la mettre en mouvement, 
la machine suscitant fascination et émerveillement chez les artistes, la mécanique étant aussi l’art de 
construire. 



III - Thèmes et pistes de réflexion 

Les artistes, depuis toujours, sont fascinés par la machine, ses milles possibilités, flux, mouvements, 
tremblements, ondes et mélodies vibratoires. 
La mécanique est une branche scientifique qui étudie le mouvement des systèmes matériels et leurs 
déformations, en relation avec les forces qui provoquent ou modifient ces mouvements. Elle désigne ce 
qui est exécuté par un mécanisme, en utilisant des machines. Objet fabriqué généralement complexe, 
la machine transforme l’énergie moteur afin de produire un travail, un résultat. Les œuvres de cette 
exposition, véritables machines d’eau, invitent à se questionner sur le rapport qu’entretiennent les arts 
avec les sciences et la manière dont les deux disciplines peuvent cohabiter au sein d’un projet artistique.
Dans La mécanique de l’eau, miroir d’eau acoustique, douche juke box, karcher désarticulé, fontaine 
tuyauterie, bloc de glace en décomposition, containers en mouvement, oscillent entre des humeurs 
joyeuses ou plus sombres, tels les différents états de l’eau.  

Immergez-vous dans ce dossier pédagogique à travers le prisme de certaines oeuvres et thématiques 
phares de l’exposition ! Les axes déployés ici peuvent être étudiés et analysés en fonction des programmes 
scolaires, des niveaux et des matières et permettent d’extraire des pistes de réflexions, sous-jacentes à 
l’exposition.

1. La machine comme inspiration artistique... depuis quand ? 

Depuis de nombreux siècles, les artistes sont fascinés par l’ingénieurie mécanique. À l’Antiquité déjà, 
les grecs inventent la Deus ex machina, procédé qui désigne le mécanisme permettant de faire entrer 
une divinité en scène, comme si elle venait des cieux. La Renaissance constitue par la suite un moment 
important dans l’histoire de l’art, durant lequel les artistes se mettent à rêver et inventer des machines 
artistiques comme la caméra obscura de Brunelleschi. C’est aussi le célèbre Léonard de Vinci qui, 
avec son imagination débordante et son obsession pour la mécanique, invente des machines curieuses 
étudiant des phénomènes naturels : les tourbillons d’eau, le vol des oiseaux (ce qui l’amène à inventer 
une machine à voler). 

Notion technique
La Manufacture des Gobelins
Un « gobelin » est une technique de tissage qui a été créé dans 
les ateliers de la Manufacture des Gobelins, à Paris. Ouverte en 
1601 sous l’impulsion d’Henri IV, la Manufacture est d’abord 
destinée à fabriquer des tapisseries pour isoler les murs des 
châteaux. Mais très vite, une fonction ornementale s’impose. 

Jenny Ymker fait confectionner ses tapisseries par une petite 
entreprise en Belgique qui utilise aujourd’hui de nouvelles 
technologies qui permet de tisser de manière automatisée, mais 
l’artiste tient à garder le côté très artisanal et méditatif de la 
broderie en brodant à chaque fois quelques détails dans l’œuvre 
à la main.

La pratique de Jenny Ymker s’inscrit dans la longue tradition 
d’artistes utilisant le fil et la broderie dans leur œuvres telle que 
Chiharu Shiota par exemple. 

"
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b) Mopping, Jenny Ymker

Réalisée à partir d’une photographie, cette tapisserie met en scène 
l’artiste, Jenny Ymker, en train d’essorer un linge dans une vaste 
étendue d’eau. 

Jenny Ymker cherche à faire émerger des histoires chez le 
spectateur, lui permettre de se projeter à travers ses tapisseries. 
Traditionnellement, des récits étaient brodés sur les tapisseries.

L’artiste se sert de cet héritage pour raconter des histoires modernes 
où elle se met en scène à travers des autoportraits. Elle choisit 
délibérément de porter des vêtements d’antan lors de ses mises en 
scènes, pour renforcer un sentiment d’aliénation à l’environnement. 
Elle se laisse également la possibilité de venir ajouter quelques 
broderies à la main sur la tapisserie pour accentuer certains 
éléments, comme ici les herbes qui sortent de l’eau en arrière-plan. 

Jenny Ymker dépeint un monde intérieur, intime, dans ses grands 
tableaux monochromes ou colorés, y postant systématiquement une 
figure féminine promenant sa solitude dans différents paysages, 
extérieurs ou parfois domestiques.

Pour réaliser son œuvre Jenny Ymker emploie la technique 
ancienne de la tapisserie, dont l’une des manufactures les plus 
connues et réputée est sont celle des Gobelins. 

Métiers à tisser de la 
Manufacture des Gobelins

Notion historique
l’industrialisation : l’avènement d’une nouvelle ère

Avec l’industrialisation, dès le XVIIIe siècle, la machine prend une part prépondérante et s’inscrit 
durablement dans notre quotidien. Nouvel objet de travail, nouvel objet de technique et de vitesse, la 
machine nourri inévitablement l’inspiration des artistes, toujours en quête de nouveaux sujets à explorer. 
La révolution industrielle débute en Angleterre au XVIIIe siècle grâce à la machine à vapeur créée par 
James Watt. Celle-ci transforme l’énergie thermique de la vapeur d’eau en énergie mécanique. Cette 
invention provoque alors une avancée considérable et une révolution au sein de la société de l’époque. 

En savoir plus : https://www.youtube.com/watch?v=PFDIr1T7PYY

L’évolution des techniques et l’innovation mécanique permettent de créer des objets d’élégance et de 
puissance, comme l’avion, la locomotive ou encore la voiture. À partir de ces nouveaux symboles de 
modernité de nombreux artistes comme Claude Monet, Fernand Léger, Marcel Duchamp ou Jean Tinguely 
élaborent des formes plastiques inédites et donnent naissance, parfois, à de vraies machines imaginaires.



Les artistes de La mécanique de l’eau s’intéressent à ces représentations de la machine dans leurs 
installations et sculptures. Certains d’entre eux laissent même apparaître la mécanique de leurs œuvres 
aux yeux du grand public afin d’en dévoiler les mystères de fabrication... 

Érik Samakh imagine une œubre entre sculpture et installation : générateur d’eau et objet écologique, 
Planter des sources II comporte une chambre froide assujettie à une alimentation électrique qui capte 
l’humidité de l’atmosphère et la transforme en eau potable qui se déverse dans un récipient de verre. La 
cabine transparente laisse voir le mécanisme technique permettant la liquéfaction, l’expulsion de l’eau, 
goutte à goutte, demeure presque un phénomène mystérieux.
Dans ses Appeaux à banquise, Valère Costes lui aussi dévoile le mécanisme de son œuvre éphémère. 
Les roues mécaniques dentelées sont activées à la présence du visiteur et ces structures en polystyrène 
se détruisent au fur et à mesure de leur mouvement de rotation... 

 b) L’architecture

Le bâtiment de la Fondation François Schneider est une ancienne usine d’embouteillage. Le fronton et 
le porche classique à l’entrée du lieu rappellent le passé de l’édifice. A l’intérieur, le rythme des fenêtres 
témoigne de son passé industriel. Le reste du bâtiment d’origine a disparu pour laisser place à une 
enveloppe de verre et de lumières dans les étages supérieurs. Les étages inférieurs laissent place à des 
salles entièrement plongées dans l’obscurité car la lumière naturelle n’y est pas présente. L’architecte 
Daniel Vilotte a recréé différents espaces dans le lieu. Ainsi, les matériaux en verre et la forte densité de 
lumière dans le bâtiment évoquent la transparence de l’eau. De plus, l’architecte a créé une cascade 
fictive dans le bâtiment avec l’escalier en verre pour permettre aux visiteurs d’accéder au « Bistr’eau » à 
l’étage sur la mezzanine de la Fondation. 

Céleste Boursier-Mougenot passe donc de la fiction à la réalité en créant une véritable rivière dans la 
Fondation. Elle s’écoule depuis le toit de la bâtisse puis empreinte la grande baie vitrée de la grande salle 
pour envahir finalement tous les étages du lieu, en dévalant les escaliers telle un torrent de montagne. 
L’artiste crée ici une proposition globale in situ qui épouse toute l’architecture de la Fondation. 

Céleste Boursier-Mougenot inscrit donc d’un côté sa proposition artistique dans la logique du bâtiment et 
de l’autre l’inverse et le détourne complétement. En effet, le parcours du lieu est inversé : la découverte 
du Centre d’art contemporain ne se fait plus par l’entrée majestueuse, mais par le tunnel de la Fondation 
à l’arrière du bâtiment qui est d’ordinaire une entrée de service pour décharger les œuvres d’art. Le 
spectateur remonte ainsi à travers la Fondation en passant par différent univers pour atteindre le toit et 
l’affluent de la rivière.

Notion d’histoire de l’art 

In situ
In situ est une manière de réaliser une œuvre qui est dédiée à son site d’accueil. Autrement dit, 
l’œuvre est réalisée pour un lieu spécifique et ne peut en être déplacée. Le terme in situ désigne 
également, dans un second sens, les œuvres qui tiennent compte de l’espace et du lieu où elles 
sont installées. 

La rivière et l’eau sont les fils conducteurs de l’exposition et de la réflexion de l’artiste Céleste 
Boursier-Mougenot pour ce lieu. Il compose une partition globale dans l’espace d’exposition 
prenant en compte la temporalité, l’esthétique visuelle, mais aussi sensorielle et musicale. Le son 
devient alors le second fil conducteur de cette exposition.
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Daniel Buren, Les Deux Plateaux, 1986  
260 colonnes de marbre blanc, zébrées de noir et de tailles variées, cours d’honneur du Palais Royal, Paris.

Notion histoire de l’art
le futurisme

Le futurisme est un mouvement littéraire et artistique européen qui voit le jour au début du XXe siècle, 
autour du poète Filippo Tommaso Marinetti. Celui-ci rejette la tradition esthétique et exalte le monde 
moderne et mécanique naissant, en particulier la civilisation urbaine, les machines et la vitesse. Les 
premiers peintres du mouvement, Giacomo Balla, Umberto Boccioni, Carlo Carrà, Gino Severini et 
Luigi Russolo réalisent deux manifestes en 1910 qui permettent de mesurer les enjeux du mouvement 
: emprunter à la technique divisionniste et au cubisme pour faire interférer formes, rythmes, couleurs 
et lumières afin d’exprimer une « sensation dynamique/
énergique ». 

Le futurisme prône l’amour de la vitesse (Luigi Russolo, 
Dynamisme d’une automobile, 1912-1913) et de la machine 
en exaltant la beauté des voitures, ainsi que la nécessité de 
la violence pour débarrasser l’Italie du culte archéologique du 
passé.

La machine s’impose et fascine. Avec l’émergence de 
techniques nouvelles, c’est un tout autre langage artistique 
qui voit le jour. Les formes sont originales, le propos inédit. 
Traduire le changement à travers l’innovation, la puissance, ou 
l’impression de vitesse, devient alors nécessaire aux artistes 
pour exprimer leur point de vue sur la modernité. Ainsi, au 
fil des siècles, d’un simple sujet d’inspiration, les artistes ont 
fait de la machine un véritable objet de création, avant de la 
consacrer pleinement en tant qu’œuvre d’art.

Claus Sluter, Puits de Moïse, 1396-1405.
Chartreuse de Champmol, Bourgogne.

Les fontaines

Avant les fontaines, des bassins étaient créés pour stocker l’eau potable et pour alimenter les systèmes 
d’irrigation. Les premiers vestiges datent de l’Antiquité, notamment égyptienne, pour l’irrigation. Les 
Grecs et les romains sont les premiers à construire des aqueducs pour arroser les cultures et alimenter 
les thermes et les fontaines. La Rome antique, quant à elle, est parsemée de fontaines et de bassins en 
tous genres ; mais au Moyen-Âge, tous ces systèmes sont délaissés au profit des puits et des citernes. 
Les fontaines qui subsistent à cette époque se trouvent généralement dans les monastères et sont 
destinées aux ablutions. Les fontaines médiévales occidentales étaient magnifiquement décorées de 
scènes bibliques, d’histoires locales et de vertus de l’époque. 

Les fontaines telles qu’elles sont aujourd’hui, apparaissent à la Renaissance, incarnées par le 
style baroque monumentale, aux sculptures luxueuses et aux multiples jets d’eau. 

En France, Louis XIV emploiera les fontaines comme de véritables objets d’apparat 
totalement démesurés, qui montrent sa puissance dans les jardins de Versailles. 

Arthur Hoffner s’intéresse ici à la préciosité des fontaines, « préciosité » signifiant 
près des cieux. Il magnifie aussi le socle dans son installation en lui 
donnant une réelle place et en l’élevant au rang d’œuvre. 

Reconstitution de la 
fontaine de la Maison 
de la Grande Fontaine 
de Pompéi

Luigi Russolo, Dynamisme d'une automobile, 1912-13.

Claus Sluter, Puits de Moïse, 1396-1405.
Chartreuse de Champmol, Bourgogne.

Pierro Manzoni, Socle du monde, 1961.

Le socle
Le socle en sculpture pourrait être comparé au cadre dans la 
peinture. Le socle permet de mettre en valeur, d’imposer une 
certaine distance, de surélever et sacraliser une sculpture. Cette 
place a été remise en question avec Rodin qui intègre le socle à 
certaines de ses œuvres comme Le Baiser (1882–1889). 

Le paroxysme est atteint avec Socle du monde de Pierro 
Manzoni où le socle devient œuvre sur lequel repose le monde 
vu que l’écriture sur celui-ci est inversée.  

> Source : http://e-cours-arts-plastiques.com/levolution-du-socle-dans-lart-part-1/
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2. Détournement de lieux, d’objets et mise en mouvement

De nombreuses œuvres de cette exposition utilisent des objets comme supports, en les détournant afin 
de leur donner une toute autre utilité : mécanique, artistique ou esthétique. Douches, machines à laver, 
containers, bouteilles d’eau... tant d’objets usuels que les artistes se réapproprient en leur donnant un 
statut d’œuvre d’art.

b) Thomas Teurlai, Mash-up et Washing scope
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 b) Mash-up, Thomas Teurlai

Thomas Teurlai est passionné par l’univers des machines, il 
détourne ici une cabine de douche et une platine vinyle pour 
réaliser une sculpture surprenante qui mêle l’eau et la musique.

Cette œuvre est le fruit de plusieurs années d’expérimentations 
menées sur les propriétés diélectriques de l’eau déminéralisé, 
dans laquelle les systèmes électriques classiques continuent à 
fonctionner. 

Grâce à la pression de l’eau l’artiste fais tourner le disque 
à l’envers ce qui rappelle et crée une atmosphère sonore 

particulière un peu déjantée de la transe et de soirées électro. 
Les fréquences stroboscopiques et la persistance rétinienne 

donne l’impression que l’eau remonte dans le pommeau, 
ce qui peut aussi faire penser à une machine à remonter 

le temps. 

L’œuvre s’active grâce à la présence du spectateur, ce 
qui crée un effet de surprise supplémentaire. Quand 
celui-ci entre dans la pièce, l’eau commence à couler 
du pommeau de douche et de ce fait, active la rotation 
inversée d’un tourne-disque sur lequel se trouve un 
vinyle. L’eau qui coule et la musique qui s’échappe de 
cette douche crééent une joyeuse cacophonie. 

L’intérêt de Thomas Teurlai pour les machines et leur son peut être mis en relation avec le travail 
de Jean Tinguely.

Les sculptures de Jean Tinguely ont toujours une dimension acoustique, que l’artiste compose et 
règle comme une partie intégrante de ses œuvres.

Notion musicale
Le mash-up
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Le son a une importance toute particulière pour Thomas Teurlai dans cette œuvre, il donne ainsi à son 
œuvre le titre Mash-up qui est un style musical.

C’est une technique et style consistant à mélanger deux, voire plusieurs titres en une seule 
piste sonore à partir de compositions préexistantes.

Ce terme anglais, qui vient du verbe « to mash », n'a pas réellement d'équivalent français. 
Il signifie « réduire en purée » et, par extension, mélanger ou mixer. Le mash-up, c'est 
l'art d'associer différentes choses  ; cela s'applique aux domaines de la musique ou de 
l'informatique, par exemple. 

Thomas Teurlai, Mash-up, 2019. 
Cabine de douche, stroboscope, 
platine vinyle, 200 x 120 x 80 cm.

Thomas Teurlai est passionné par l’univers des machines. Dans Mash-up, 
il détourne une cabine de douche et une platine vinyle pour réaliser une 
sculpture surprenante qui mêle l’eau et la musique. Cette œuvre est le 
fruit de plusieurs années d’expérimentations menées sur les propriétés 
diélectriques de l’eau déminéralisé, dans laquelle les systèmes électriques 
classiques continuent à fonctionner. L’œuvre s’active grâce à la présence 

du visiteur, ce qui créé un effet de surprise supplémentaire. Lorsqu’il 
entre dans la pièce, l’eau se met à couler du pommeau de douche 

permettant la rotation inversée d’un tourne-disque et du vinyle : les 
objets connus se transforment. 

Dans, Washing scope, seconde œuvre de l’artiste exposée 
dans La mécanique de l’eau, Thomas Teurlai présente une 
machine à laver. En son sein, plutôt que du linge, une caméra 
dont l’enregistrement est projeté sur le mur qui lui fait face. 
Là encore, on redécouvre l’objet, qui perd sa dimension 
utilitaire et se dévoile sous un nouveau jour. L’artiste donne 
à voir quelque chose que l’on ne voit habituellement pas : 

l’intérieur de la machine, sa mécanique, son fonctionnement, 
dans un mouvement envoûtant et presque intimiste.

Thomas Teurlai, Mash-up, 2019
Cabine de douche, stroboscope, 
platine vinyle, 200x120x80cm

a) Johan Parent, Self lavage et Flood memories

Dans une station de lavage de voiture la nuit, un Karcher tourne à 
vide : un objet mécanique comme figure qui prend vie dans une 
chorégraphie improvisée. En insérant une pièce dans la machine, 
le temps se délimite, la performance de l’objet est filmée, le geste 
est minime, la situation est incongrue. Johan Parent détourne les 
objets et l’espace, introduisant des anomalies dans ces éléments et 
les personnifiant pour en faire le thème central de ses installations, 
dessins, photographies ou vidéos. L’artiste aime implanter la vie dans 
ces corps inertes, créant un sentiment d’étrangeté. La démarche de 
l’artiste est à la fois conceptuelle et très concrète, et s’ancre dans 
des manipulations proches des sciences physiques et des réactions 
chimiques très recherchées. Une forme de burlesque et de poésie 
délicate émerge en parallèle, donnant à l’œuvre de Johan Parent 
toute sa spécificité. Les chaises dansent, les voitures fument, les 
caisses vident leurs rouleaux, les planchers flottent et s’effondrent ?

Notion d’histoire de l’art
Le ready-made

Concept introduit par Marcel Duchamp au début du XXème siècle, cet acte radical 
influence les mouvements d’avant-garde. Comme son nom l’indique, un ready-

made définit quelque chose de « déjà fait  » (already made). Dans l’approche 
de Duchamp, il s’agit de récupérer ou d’acheter un objet manufacturé usuel, 

banal, sans intérêt particulier et de lui donner un statut d’œuvre d’art en le 
signant, lui donnant un titre et en l’exposant dans un centre d’art. 

En 1917, il prend ainsi un urinoir qu’il renverse, signe d’un pseudonyme 
« R. Mutt » et nomme « Fontaine ». Cette œuvre est pour beaucoup 

le symbole d’une nouvelle manière de concevoir l’art et opère la 
transition entre l’art moderne et contemporain.

Nadia Kaabi-Linke, Salt & Sand, 2016. 
Sel, sable, acier, 148 x 105 x 45 cm.

Marcel Duchamp, Fontaine, 1917. Urinoir en porcelaine manufacturée.
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III. Thèmes et pistes de réflexions autour de l’exposition 
Talents Contemporains 9ème édition

Les 7 lauréats de cette 9ème édition du concours Talents Contemporains s’approprient 
chacun la thématique de l’eau à travers des médiums très variés comme la peinture, la 
broderie, l’installation, la sculpture, la photographie ou la vidéo. Au premier abord, ces 
œuvres n’ont qu’un point commun : l’eau. 

La question du détournement est pourtant omniprésente dans cette édition et peut 
être analysée en trois thématiques, le détournement des objets, la réinterprétation de 
la réalité et des paysages pour se concentrer sur la déformation de la mémoire et des 
histoires qu’elle engendre.

Ces trois axes peuvent être étudiés et analysés en fonction des programmes 
scolaires, des niveaux et des matières et permettent d’extraire des pistes de 
réflexions, sous-jacentes à l’exposition. 

1. Détournement, réutilisation et transformations des objets 
a) Salt & Sand, Nadia Kaabi-Linke

Cette balance provient d’un marché aux poissons de Calcutta, sur laquelle 
est inscrit le nom du marchand comme cela se fait traditionnellement en 
Inde.

Suspendue dans l’espace par une chaîne, les plateaux de la balance 
sont d’un côté rempli par du sel et de l’autre côté par du sable à poids 
égal au début de l’exposition. 

Le sel va absorber l’humidité ambiante et se gorger d’eau. L’équilibre 
va lentement se modifier en penchant du côté du sel. 

L’artiste Nadia Kaabi-Linke est intéressée par la symbolique de la 
balance et par la fragilité de la justice. Cette balance fait référence 
à l’histoire coloniale de l’Inde occidentale : la marche du sel « Salt 
Sathyagraha » ou marche non violente du sel initié par Gandhi. 
Cette marche de 24 jours en 1930 contre les lois sur le sel du 
gouvernement britannique est un moment décisif de l’histoire de 
l’indépendance de l’Inde.

Nadia Kaabi-Linke détourne ici un objet usuel en lui donnant un 
statut d’œuvre par son intervention artistique. Elle donne une 
nouvelle vie et signification à cette balance qui rappelle les ready-
made de Marcel Duchamp.  



 b) L’architecture

Le bâtiment de la Fondation François Schneider est une ancienne usine d’embouteillage. Le fronton et 
le porche classique à l’entrée du lieu rappellent le passé de l’édifice. A l’intérieur, le rythme des fenêtres 
témoigne de son passé industriel. Le reste du bâtiment d’origine a disparu pour laisser place à une 
enveloppe de verre et de lumières dans les étages supérieurs. Les étages inférieurs laissent place à des 
salles entièrement plongées dans l’obscurité car la lumière naturelle n’y est pas présente. L’architecte 
Daniel Vilotte a recréé différents espaces dans le lieu. Ainsi, les matériaux en verre et la forte densité de 
lumière dans le bâtiment évoquent la transparence de l’eau. De plus, l’architecte a créé une cascade 
fictive dans le bâtiment avec l’escalier en verre pour permettre aux visiteurs d’accéder au « Bistr’eau » à 
l’étage sur la mezzanine de la Fondation. 

Céleste Boursier-Mougenot passe donc de la fiction à la réalité en créant une véritable rivière dans la 
Fondation. Elle s’écoule depuis le toit de la bâtisse puis empreinte la grande baie vitrée de la grande salle 
pour envahir finalement tous les étages du lieu, en dévalant les escaliers telle un torrent de montagne. 
L’artiste crée ici une proposition globale in situ qui épouse toute l’architecture de la Fondation. 

Céleste Boursier-Mougenot inscrit donc d’un côté sa proposition artistique dans la logique du bâtiment et 
de l’autre l’inverse et le détourne complétement. En effet, le parcours du lieu est inversé : la découverte 
du Centre d’art contemporain ne se fait plus par l’entrée majestueuse, mais par le tunnel de la Fondation 
à l’arrière du bâtiment qui est d’ordinaire une entrée de service pour décharger les œuvres d’art. Le 
spectateur remonte ainsi à travers la Fondation en passant par différent univers pour atteindre le toit et 
l’affluent de la rivière.

Notion d’histoire de l’art 

In situ
In situ est une manière de réaliser une œuvre qui est dédiée à son site d’accueil. Autrement dit, 
l’œuvre est réalisée pour un lieu spécifique et ne peut en être déplacée. Le terme in situ désigne 
également, dans un second sens, les œuvres qui tiennent compte de l’espace et du lieu où elles 
sont installées. 

La rivière et l’eau sont les fils conducteurs de l’exposition et de la réflexion de l’artiste Céleste 
Boursier-Mougenot pour ce lieu. Il compose une partition globale dans l’espace d’exposition 
prenant en compte la temporalité, l’esthétique visuelle, mais aussi sensorielle et musicale. Le son 
devient alors le second fil conducteur de cette exposition.
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Daniel Buren, Les Deux Plateaux, 1986  
260 colonnes de marbre blanc, zébrées de noir et de tailles variées, cours d’honneur du Palais Royal, Paris.

Notion histoire de l’art
le ready-made

Concept introduit par Marcel Duchamp au début du XXe siècle, cet acte radical influence les 
mouvements d’avant-garde. Comme son nom l’indique, un readymade définit quelque chose de « 

déjà fait » (already made). Dans l’approche de Duchamp, il s’agit de récupérer ou d’acheter un 
objet manufacturé usuel, banal, sans intérêt particulier et de lui donner un statut d’œuvre d’art 

en le signant, lui donnant un titre et en l’exposant dans un centre d’art. En 1917, il prend ainsi 
un urinoir qu’il renverse, signe d’un pseudonyme « R. Mutt » et nomme « Fontaine ». Cette 
œuvre est pour beaucoup le symbole d’une nouvelle manière de concevoir l’art et opère la 
transition entre l’art moderne et contemporain.

c) Laurent Faulon, Ondes et Des ronds dans l’eau

Ondes est constituée de trois grands containers à déchets en plastique noir remplis d’eau. Des haut-
parleurs installés à l’intérieur des containers transmettent une vibration créant un mouvement rythmé de 
la surface de l’eau. La surface vibre, forme des vaguelettes qui se rencontrent et dessinent des figures. 
Sa deuxième œuvre présentée, Des ronds dans l’eau, est constituée de 288 bouteilles d’eau minérales, 
animées par un moteur permettant de générer des ondes à la surface de chaque bouteilles en créant 
des vibrations.

Laurent Faulon aussi détourne des machines à laver ! Son œuvre Front de mer réalisée en 2008, qui 
n’est pas présentée dans cette exposition présente 5 machines à laver branchées sur minuterie et 
composant une ambiance sonore à partir de leur mise en route programmée. Les machines à laver se 
vident régulièrement, innondant peu à peu l’espace d’exposition.

Notion d’histoire de l’art
Le ready-made

Concept introduit par Marcel Duchamp au début du XXème siècle, cet acte radical 
influence les mouvements d’avant-garde. Comme son nom l’indique, un ready-
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Marcel Duchamp, Fontaine, 1917. Urinoir en porcelaine manufacturée.
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à l’histoire coloniale de l’Inde occidentale : la marche du sel « Salt 
Sathyagraha » ou marche non violente du sel initié par Gandhi. 
Cette marche de 24 jours en 1930 contre les lois sur le sel du 
gouvernement britannique est un moment décisif de l’histoire de 
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Nadia Kaabi-Linke détourne ici un objet usuel en lui donnant un 
statut d’œuvre par son intervention artistique. Elle donne une 
nouvelle vie et signification à cette balance qui rappelle les ready-
made de Marcel Duchamp.  

Œuvre complémentaire : quand le musée se transforme en laverie revisitée !



3. La musique mécanique

La mécanique, la machine, tout autant que l’eau possèdent une dimension sonore et musicale vaste. Du 
ronronnement du moteur, au bruit de la machine, aux sonorités que l’on lui associe ou encore le coulis 
et déversement de l’eau, le sujet est infini. Les artistes de l’exposition s’emparent de ces préocupations 
sonores induites par les thématiques de la mécanique et de l’eau. 
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 b) Mash-up, Thomas Teurlai

Thomas Teurlai est passionné par l’univers des machines, il 
détourne ici une cabine de douche et une platine vinyle pour 
réaliser une sculpture surprenante qui mêle l’eau et la musique.

Cette œuvre est le fruit de plusieurs années d’expérimentations 
menées sur les propriétés diélectriques de l’eau déminéralisé, 
dans laquelle les systèmes électriques classiques continuent à 
fonctionner. 

Grâce à la pression de l’eau l’artiste fais tourner le disque 
à l’envers ce qui rappelle et crée une atmosphère sonore 

particulière un peu déjantée de la transe et de soirées électro. 
Les fréquences stroboscopiques et la persistance rétinienne 

donne l’impression que l’eau remonte dans le pommeau, 
ce qui peut aussi faire penser à une machine à remonter 

le temps. 

L’œuvre s’active grâce à la présence du spectateur, ce 
qui crée un effet de surprise supplémentaire. Quand 
celui-ci entre dans la pièce, l’eau commence à couler 
du pommeau de douche et de ce fait, active la rotation 
inversée d’un tourne-disque sur lequel se trouve un 
vinyle. L’eau qui coule et la musique qui s’échappe de 
cette douche crééent une joyeuse cacophonie. 

L’intérêt de Thomas Teurlai pour les machines et leur son peut être mis en relation avec le travail 
de Jean Tinguely.

Les sculptures de Jean Tinguely ont toujours une dimension acoustique, que l’artiste compose et 
règle comme une partie intégrante de ses œuvres.

Notion musicale
Le mash-up
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Le son a une importance toute particulière pour Thomas Teurlai dans cette œuvre, il donne ainsi à son 
œuvre le titre Mash-up qui est un style musical.

C’est une technique et style consistant à mélanger deux, voire plusieurs titres en une seule 
piste sonore à partir de compositions préexistantes.

Ce terme anglais, qui vient du verbe « to mash », n'a pas réellement d'équivalent français. 
Il signifie « réduire en purée » et, par extension, mélanger ou mixer. Le mash-up, c'est 
l'art d'associer différentes choses  ; cela s'applique aux domaines de la musique ou de 
l'informatique, par exemple. 

Thomas Teurlai, Mash-up, 2019. 
Cabine de douche, stroboscope, 
platine vinyle, 200 x 120 x 80 cm.

Notion musicale
le mash-up

C’est une technique et style consistant à mélanger deux, voire plusieurs titres en une seule
piste sonore à partir de compositions préexistantes. Ce terme anglais, qui vient du verbe «to mash», 
n’a pas réellement d’équivalent français. Il signifie « réduire en purée » et, par extension, mélanger ou 
mixer. Le mash-up, c’est l’art d’associer différentes choses s’appliquant aux domaines de la musique 
ou de l’informatique par exemple. 

a) Le son de la machine

Nous l’avons vu, Laurent Faulon ou encore Thomas Teurlai, par delà les notions de détournements 
d’objets s’intéressent également aux sonorités de la machine. On le devine avec l’œuvre Mash-up qui 
présente un tourne-disque et un vinyle et nous plonge dans une atmosphère sonore particulière un peu 
déjantée de la transe et de soirées électro. Valère Costes établit lui aussi des liens entre ses machines et 
la musique, notamment avec ses Appeaux à banquise. 

Notion musicale
les appeaux

M
es m

achines ne font pas de la m
usique, m

es m
achines utilisent des sons, je joue avec 

les sons, je construis parfois des m
achines de m

ixage acoustique qui m
élangent les sons, 

je les laisse vivre leur vie, je les libère.

"

"
Jean Tinguely, M

éta-Harm
onie II, 1979.
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Notion d’histoire de l’art

Les Méta-Harmonies (1978-1985) de Tinguely

Ça couine, crisse, grince, craque et tape, et parfois, on entend m
êm

e une suite de sons. Les quatre 

m
achines, que Tinguely a nom

m
ées M

éta-Harm
onies, offrent bric-à-brac chaotique et sonore qui paraît 

tout sauf com
posé. 

 

> Source : https://www.tinguely.ch/fr/expositions/expositions/2016/m
usikm

aschinen-m
aschinenm

usik.htm
l

Ce faisant, l’artiste ne signifie pas seulem
ent que les sons des m

achines vont à l’encontre de la notion 

habituelle d’harm
onie m

usicale. Il souligne égalem
ent son dessein de faire de la « M

usique nouvelle » en 

utilisant les sonorités de ses m
achines : le son devient pour lui m

atériau artistique.

Dans ses œuvres Appeaux à banquise #4 et #5, Valère Costes réinterprète 
cet instrument à travers un mécanisme en polystyrène s’activant, s’effritant 
au fil du temps et produisant une ambiance sonore à la pièce. 
Un appeau est un instrument, produisant un son ou un bruit particulier 
attirant les oiseaux ou le gibier, utilisé à l’origine pour la chasse. Il est fabriqué avec des éléments 
naturels tels que des roseaux entaillés, des coquillages ou des noyaux divers. Il s’est généralisé auprès 
d’un public de simples observateurs ou photographes. Il en existe une multitude, de tous types et de 
toutes formes, utilisant une organologie variée : sifflet de flûte ou sifflet annulaire, anche simple ou 
double, friction mécanique...

L’œuvre de Jérémy Laffon, immense glaçon soumis à la fonte sur les 17 premiers jours de l’exposition, 
comporte elle-aussi une notion musicale. Constitué principalement d’un monolithe de glace et d’encre 
figée dans la masse, Circuit Fermé peut être qualifié « d’ambitieux », pour la logistique découlant de ce 
bloc en lui-même, intégrant l’idée d’envers du décors, dans le sens où une partie de l’installation génèrera 
à terme plus de 2000 litres d’eau, qu’il faudrait évacuer ou, comme c’est la cas ici, intégrer à l’installation, 
avec un système de récupération, alimentant et activant ainsi une seconde partie de l’œuvre.

Mes machines ne font pas de la musique, mes machines utilisent des sons, je joue avec 

les sons, je construis parfois des machines de mixage acoustique qui mélangent les sons, 

je les laisse vivre
 leur vie, je les libère.

"

"

Jean Tinguely, Méta-Harmonie II, 1979.
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Notion d’histoire de l’art

Les Méta-Harmonies (1978-1985) de Tinguely

Ça couine, crisse, grince, craque et tape, et parfois, on entend même une suite de sons. Les quatre 

machines, que Tinguely a nommées Méta-Harmonies, offrent bric-à-brac chaotique et sonore qui paraît 

tout sauf composé. 

 
> Source : https://www.tinguely.ch/fr/expositions/expositions/2016/musikmaschinen-maschinenmusik.html

Ce faisant, l’artiste ne signifie pas seulement que les sons des machines vont à l’encontre de la notion 

habituelle d’harmonie musicale. Il souligne également son dessein de faire de la « Musique nouvelle » en 

utilisant les sonorités de ses machines : le son devient pour lui matériau artistique.



En cherchant à résoudre des contraintes techniques (la disparition physique du bloc de glace et 
l’évacuation de l’eau), Jérémy Laffon fait se rencontrer deux projets jusque-là distincts : le bloc de glace 
et le mécanisme de percussions dans l’eau, provoquant la chute de pierres dans les fûts métalliques. 
L’idée d’une installation en deux temps intéresse l’artiste, les deux éléments ne pouvant être « actifs » 
simultanément, sinon durant un bref moment de transition, lorsque le bloc a presque entièrement fondu 
et que le remplissage complet des quatre fûts déclenche la mise en marche des mécanismes. 

Le seul vestige qui subsiste du premier état de l’installation est la circulation de l’eau noircie par l’encre de 
Chine, donnant matière aux percussions. Ce système de percussion dans les fûts est aussi un clin d’oeil 
à un rite de bienvenu pratiqué au Vanuatu, où la musique est directement issue de frappes multiples à 
la surface de l’eau d’une rivière. Le spectateur est pris entre cette lente activité et ce temps de latence. Il 
est comme tiraillé entre deux moments, la seconde partie de la pièce – les percussions dans l’eau – ne 
s’activant qu’une fois le monolithe complètement fondu. Dès lors, le rapport s’inverse : le spectateur devra 
imaginer ce qui a existé avant cette eau noire, avant le chaos explosif produit par les éclaboussures. Il y a 
également le temps de la musicalité, celle des pierres qui marquent le rythme. Une telle présence sonore 
est d’ailleurs tangible dans de nombreuses autres pièces de Jérémy Laffon
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Daniel Buren, Les Deux Plateaux, 1986  
260 colonnes de marbre blanc, zébrées de noir et de tailles variées, cours d’honneur du Palais Royal, Paris.

Notion histoire de l’art
les méta-harmonies (1978-1985) de tinguely

Ça couine, crisse, grince, craque et tape, et parfois, on entend même une suite de sons. Les quatre
machines, que Tinguely a nommées Méta-Harmonies, offrent bric-à-brac chaotique et sonore qui 
paraît tout sauf composé.

Mes machines ne font pas de la musique, mes machines utilisent des sons, je joue avec 
les sons, je construis parfois des machines de mixage acoustique qui mélangent les sons, 
je les laisse vivre leur vie, je les libère.

""

Jean Tinguely, Méta-Harmonie II, 1979.
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Notion d’histoire de l’art
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habituelle d’harmonie musicale. Il souligne également son dessein de faire de la « Musique nouvelle » 
en utilisant les sonorités de ses machines : le son devient pour lui matériau artistique.

Mes machines ne font pas de la musique, mes machines utilisent des sons, je joue avec 
les sons, je construis parfois des machines de mixage acoustique qui mélangent les sons, 
je les laisse vivre leur vie, je les libère.

""

Jean Tinguely, Méta-Harmonie II, 1979.
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Notion d’histoire de l’art
Les Méta-Harmonies (1978-1985) de Tinguely

Ça couine, crisse, grince, craque et tape, et parfois, on entend même une suite de sons. Les quatre 
machines, que Tinguely a nommées Méta-Harmonies, offrent bric-à-brac chaotique et sonore qui paraît 
tout sauf composé. 

 > Source : https://www.tinguely.ch/fr/expositions/expositions/2016/musikmaschinen-maschinenmusik.html

Ce faisant, l’artiste ne signifie pas seulement que les sons des machines vont à l’encontre de la notion 
habituelle d’harmonie musicale. Il souligne également son dessein de faire de la « Musique nouvelle » en 
utilisant les sonorités de ses machines : le son devient pour lui matériau artistique.

Source: https://www.tinguely.ch/fr/expositions/expositions/2016/musikmaschinen-maschinenmusik.html

L’intérêt des artistes de La mécanique de l’eau pour les machines et leur son peut être mis en relation avec le travail 
de Jean Tinguely. Les sculptures de Jean Tinguely ont toujours une dimension acoustique, que l’artiste compose et 
règle comme une partie intégrante de ses œuvres.



Arthur Hoffner, Monologues et 
conversation, 2019. 

3 sculptures, 133 x 60 x 40 cm ; 
140 x 60 x 200 cm ; 145 x 88 x 25 cm.

b) Monologues et conversation 
    d’Arthur Hoffner

Arthur Hoffner présente ici trois sculptures qu’il 
compose avec des matériaux qu’il détourne 
comme de la tuyauterie de laiton habituellement 
utilisé pour la conception de salle de bain ou de 
la mousse noir ordinaire à qui il donne des titres 
de noblesse. 

La fontaine est ici le sujet central de son projet : 
objet d’apparat, d’illusion, hypnotisant celui qui la 
contemple. 

Flirtant entre le trivial et la délicatesse, l’absurde 
et le sérieux, ces trois fontaines conversent entre 
elles et entament un joyeux va et vient d’où 
s’écoule un léger filet d’eau et une musique 
cristalline.

L’artiste questionne également le socle, qui de 
coutume, n’est qu’un simple support sur lequel 
repose l’œuvre. Ici il abrite le mécanisme de la 
fontaine et fait entièrement partie de l’œuvre. Le 
socle renforce la sensation de se trouver en face 
d’un objet presque magique, qui se remplit d’eau à 
l’infini sans jamais déborder. L’attention est focalisée 
sur le mouvement hypnotique de l’eau ainsi que sur 
les sonorités qu’elle produit. 

L’œuvre Monologues et Conversation s’inscrit dans un travail approfondit de l’artiste sur les fontaines.

Notions d’histoire de l’art
Les fontaines d’Arthur Hoffner

En fait la fontaine, pour moi, c’est un objet décoratif contemplatif mais 
en même temps technique. C’est-à-dire qu’il a cette ambiguïté d’avoir une 
fonction mais qui n’en est pas vraiment une.

""
Arthur Hoffner, Interview Fondation 

François Schneider 2021. 

Arthur Hoffner, Fontaine à l’éponge, 2018.
Porcelaine, éponge en grès, marbre, laiton, 
45 x 30 x 20 cm. 
Editions Sèvres, Cité de la Céramique

Arthur Hoffner, Fontaine au bol, 2017.
Design Parade 12, Villa Noailles.

L’artiste Arthur Hoffner, s’intéresse 
beaucoup aux fontaines dans son travail, 
il est aussi passionné par l’artisanat et le 
design ce qui l’a emmené à réaliser une 
série de fontaines en porcelaine avec la 
manufacture de Sèvre. 
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b) La musique de l’eau

L’exposition se dévoile au fil de nombreuses sonorités, mécaniques mais aussi axées autour du bruit de 
l’eau. Le coulis de l’eau se déversant dans les fontaines d’Arthur Hoffner ou les Harmoniques aquatiques 
d’Erik Samakh apparaissent alors comme des instruments contemporains, où l’eau et la musique, 
cohabitent joyeusement. 

Arthur Hoffner, Monologues et 
conversation, 2019. 

3 sculptures, 133 x 60 x 40 cm ; 
140 x 60 x 200 cm ; 145 x 88 x 25 cm.

b) Monologues et conversation 
    d’Arthur Hoffner

Arthur Hoffner présente ici trois sculptures qu’il 
compose avec des matériaux qu’il détourne 
comme de la tuyauterie de laiton habituellement 
utilisé pour la conception de salle de bain ou de 
la mousse noir ordinaire à qui il donne des titres 
de noblesse. 

La fontaine est ici le sujet central de son projet : 
objet d’apparat, d’illusion, hypnotisant celui qui la 
contemple. 

Flirtant entre le trivial et la délicatesse, l’absurde 
et le sérieux, ces trois fontaines conversent entre 
elles et entament un joyeux va et vient d’où 
s’écoule un léger filet d’eau et une musique 
cristalline.

L’artiste questionne également le socle, qui de 
coutume, n’est qu’un simple support sur lequel 
repose l’œuvre. Ici il abrite le mécanisme de la 
fontaine et fait entièrement partie de l’œuvre. Le 
socle renforce la sensation de se trouver en face 
d’un objet presque magique, qui se remplit d’eau à 
l’infini sans jamais déborder. L’attention est focalisée 
sur le mouvement hypnotique de l’eau ainsi que sur 
les sonorités qu’elle produit. 

L’œuvre Monologues et Conversation s’inscrit dans un travail approfondit de l’artiste sur les fontaines.

Notions d’histoire de l’art
Les fontaines d’Arthur Hoffner

En fait la fontaine, pour moi, c’est un objet décoratif contemplatif mais 
en même temps technique. C’est-à-dire qu’il a cette ambiguïté d’avoir une 
fonction mais qui n’en est pas vraiment une.

""
Arthur Hoffner, Interview Fondation 

François Schneider 2021. 

Arthur Hoffner, Fontaine à l’éponge, 2018.
Porcelaine, éponge en grès, marbre, laiton, 
45 x 30 x 20 cm. 
Editions Sèvres, Cité de la Céramique

Arthur Hoffner, Fontaine au bol, 2017.
Design Parade 12, Villa Noailles.

L’artiste Arthur Hoffner, s’intéresse 
beaucoup aux fontaines dans son travail, 
il est aussi passionné par l’artisanat et le 
design ce qui l’a emmené à réaliser une 
série de fontaines en porcelaine avec la 
manufacture de Sèvre. 

9

 b) L’architecture

Le bâtiment de la Fondation François Schneider est une ancienne usine d’embouteillage. Le fronton et 
le porche classique à l’entrée du lieu rappellent le passé de l’édifice. A l’intérieur, le rythme des fenêtres 
témoigne de son passé industriel. Le reste du bâtiment d’origine a disparu pour laisser place à une 
enveloppe de verre et de lumières dans les étages supérieurs. Les étages inférieurs laissent place à des 
salles entièrement plongées dans l’obscurité car la lumière naturelle n’y est pas présente. L’architecte 
Daniel Vilotte a recréé différents espaces dans le lieu. Ainsi, les matériaux en verre et la forte densité de 
lumière dans le bâtiment évoquent la transparence de l’eau. De plus, l’architecte a créé une cascade 
fictive dans le bâtiment avec l’escalier en verre pour permettre aux visiteurs d’accéder au « Bistr’eau » à 
l’étage sur la mezzanine de la Fondation. 

Céleste Boursier-Mougenot passe donc de la fiction à la réalité en créant une véritable rivière dans la 
Fondation. Elle s’écoule depuis le toit de la bâtisse puis empreinte la grande baie vitrée de la grande salle 
pour envahir finalement tous les étages du lieu, en dévalant les escaliers telle un torrent de montagne. 
L’artiste crée ici une proposition globale in situ qui épouse toute l’architecture de la Fondation. 

Céleste Boursier-Mougenot inscrit donc d’un côté sa proposition artistique dans la logique du bâtiment et 
de l’autre l’inverse et le détourne complétement. En effet, le parcours du lieu est inversé : la découverte 
du Centre d’art contemporain ne se fait plus par l’entrée majestueuse, mais par le tunnel de la Fondation 
à l’arrière du bâtiment qui est d’ordinaire une entrée de service pour décharger les œuvres d’art. Le 
spectateur remonte ainsi à travers la Fondation en passant par différent univers pour atteindre le toit et 
l’affluent de la rivière.

Notion d’histoire de l’art 

In situ
In situ est une manière de réaliser une œuvre qui est dédiée à son site d’accueil. Autrement dit, 
l’œuvre est réalisée pour un lieu spécifique et ne peut en être déplacée. Le terme in situ désigne 
également, dans un second sens, les œuvres qui tiennent compte de l’espace et du lieu où elles 
sont installées. 

La rivière et l’eau sont les fils conducteurs de l’exposition et de la réflexion de l’artiste Céleste 
Boursier-Mougenot pour ce lieu. Il compose une partition globale dans l’espace d’exposition 
prenant en compte la temporalité, l’esthétique visuelle, mais aussi sensorielle et musicale. Le son 
devient alors le second fil conducteur de cette exposition.
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Daniel Buren, Les Deux Plateaux, 1986  
260 colonnes de marbre blanc, zébrées de noir et de tailles variées, cours d’honneur du Palais Royal, Paris.

Notion histoire de l’art
les fontaines d’arthur hoffner

Arthur Hoffner, Monologues et 
conversation, 2019. 

3 sculptures, 133 x 60 x 40 cm ; 
140 x 60 x 200 cm ; 145 x 88 x 25 cm.

b) Monologues et conversation 
    d’Arthur Hoffner

Arthur Hoffner présente ici trois sculptures qu’il 
compose avec des matériaux qu’il détourne 
comme de la tuyauterie de laiton habituellement 
utilisé pour la conception de salle de bain ou de 
la mousse noir ordinaire à qui il donne des titres 
de noblesse. 

La fontaine est ici le sujet central de son projet : 
objet d’apparat, d’illusion, hypnotisant celui qui la 
contemple. 

Flirtant entre le trivial et la délicatesse, l’absurde 
et le sérieux, ces trois fontaines conversent entre 
elles et entament un joyeux va et vient d’où 
s’écoule un léger filet d’eau et une musique 
cristalline.

L’artiste questionne également le socle, qui de 
coutume, n’est qu’un simple support sur lequel 
repose l’œuvre. Ici il abrite le mécanisme de la 
fontaine et fait entièrement partie de l’œuvre. Le 
socle renforce la sensation de se trouver en face 
d’un objet presque magique, qui se remplit d’eau à 
l’infini sans jamais déborder. L’attention est focalisée 
sur le mouvement hypnotique de l’eau ainsi que sur 
les sonorités qu’elle produit. 

L’œuvre Monologues et Conversation s’inscrit dans un travail approfondit de l’artiste sur les fontaines.

Notions d’histoire de l’art
Les fontaines d’Arthur Hoffner

En fait la fontaine, pour moi, c’est un objet décoratif contemplatif mais 
en même temps technique. C’est-à-dire qu’il a cette ambiguïté d’avoir une 
fonction mais qui n’en est pas vraiment une.

""
Arthur Hoffner, Interview Fondation 

François Schneider 2021. 

Arthur Hoffner, Fontaine à l’éponge, 2018.
Porcelaine, éponge en grès, marbre, laiton, 
45 x 30 x 20 cm. 
Editions Sèvres, Cité de la Céramique

Arthur Hoffner, Fontaine au bol, 2017.
Design Parade 12, Villa Noailles.

L’artiste Arthur Hoffner, s’intéresse 
beaucoup aux fontaines dans son travail, 
il est aussi passionné par l’artisanat et le 
design ce qui l’a emmené à réaliser une 
série de fontaines en porcelaine avec la 
manufacture de Sèvre. 
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Arthur Hoffner présente ici trois sculptures qu’il compose 
avec des matériaux qu’il détourne comme de la tuyauterie 
de laiton habituellement utilisé pour la conception de salle 
de bain ou de la mousse noire ordinaire à qui il donne des 
titres de noblesse. La fontaine est ici le sujet central de son 
projet : objet d’apparat, d’illusion, hypnotisant celui qui la 
contemple. Flirtant entre le trivial et la délicatesse, l’absurde 
et le sérieux, ces trois fontaines conversent entre elles 
et entament un joyeux va et vient d’où s’écoule un léger 
filet d’eau et une musique cristalline. L’artiste questionne 
également le socle, qui de coutume, n’est qu’un simple 
support sur lequel repose l’œuvre. Ici il abrite le mécanisme 
de la fontaine et fait entièrement partie de l’œuvre. Le socle 
renforce la sensation de se trouver en face d’un objet presque 
magique, qui se remplit d’eau à l’infini sans jamais déborder. 
L’attention est focalisée sur le mouvement hypnotique de 
l’eau ainsi que sur les sonorités qu’elle produit.
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Notion d’histoire de l’art

Les Méta-Harmonies (1978-1985) de Tinguely
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Notion d’histoire de l’art

Les Méta-Harmonies (1978-1985) de Tinguely

Ça couine, crisse
, grince, craque et tape, et parfois, o

n entend même une suite de sons. Les quatre 

machines, que Tinguely a nommées Méta-Harmonies, offrent bric-à-brac chaotique et sonore qui paraît 

tout sauf composé. 

 
> Source : https://w

ww.tinguely.ch/fr/expositions/expositions/2016/musikmaschinen-maschinenmusik.html

Ce faisant, l’a
rtiste

 ne signifie pas se
ulement que les so

ns des machines vo
nt à l’encontre de la notion 

habituelle d’harmonie musicale. Il s
ouligne également son dessein de faire de la « Musique nouvelle » en 

utilisa
nt les so

norités de ses machines : le
 son devient pour lui matériau artisti

que.



 b) L’architecture

Le bâtiment de la Fondation François Schneider est une ancienne usine d’embouteillage. Le fronton et 
le porche classique à l’entrée du lieu rappellent le passé de l’édifice. A l’intérieur, le rythme des fenêtres 
témoigne de son passé industriel. Le reste du bâtiment d’origine a disparu pour laisser place à une 
enveloppe de verre et de lumières dans les étages supérieurs. Les étages inférieurs laissent place à des 
salles entièrement plongées dans l’obscurité car la lumière naturelle n’y est pas présente. L’architecte 
Daniel Vilotte a recréé différents espaces dans le lieu. Ainsi, les matériaux en verre et la forte densité de 
lumière dans le bâtiment évoquent la transparence de l’eau. De plus, l’architecte a créé une cascade 
fictive dans le bâtiment avec l’escalier en verre pour permettre aux visiteurs d’accéder au « Bistr’eau » à 
l’étage sur la mezzanine de la Fondation. 

Céleste Boursier-Mougenot passe donc de la fiction à la réalité en créant une véritable rivière dans la 
Fondation. Elle s’écoule depuis le toit de la bâtisse puis empreinte la grande baie vitrée de la grande salle 
pour envahir finalement tous les étages du lieu, en dévalant les escaliers telle un torrent de montagne. 
L’artiste crée ici une proposition globale in situ qui épouse toute l’architecture de la Fondation. 

Céleste Boursier-Mougenot inscrit donc d’un côté sa proposition artistique dans la logique du bâtiment et 
de l’autre l’inverse et le détourne complétement. En effet, le parcours du lieu est inversé : la découverte 
du Centre d’art contemporain ne se fait plus par l’entrée majestueuse, mais par le tunnel de la Fondation 
à l’arrière du bâtiment qui est d’ordinaire une entrée de service pour décharger les œuvres d’art. Le 
spectateur remonte ainsi à travers la Fondation en passant par différent univers pour atteindre le toit et 
l’affluent de la rivière.

Notion d’histoire de l’art 

In situ
In situ est une manière de réaliser une œuvre qui est dédiée à son site d’accueil. Autrement dit, 
l’œuvre est réalisée pour un lieu spécifique et ne peut en être déplacée. Le terme in situ désigne 
également, dans un second sens, les œuvres qui tiennent compte de l’espace et du lieu où elles 
sont installées. 

La rivière et l’eau sont les fils conducteurs de l’exposition et de la réflexion de l’artiste Céleste 
Boursier-Mougenot pour ce lieu. Il compose une partition globale dans l’espace d’exposition 
prenant en compte la temporalité, l’esthétique visuelle, mais aussi sensorielle et musicale. Le son 
devient alors le second fil conducteur de cette exposition.
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Daniel Buren, Les Deux Plateaux, 1986  
260 colonnes de marbre blanc, zébrées de noir et de tailles variées, cours d’honneur du Palais Royal, Paris.

Notion histoire de l’art
les harmoniques aquatiques d’érik samakh

Une harmonie, c’est une combinaison de sons qui ensemble, forment une mélodie agréable 
à l’oreille. L’artiste Érik Samakh dans son œuvre Harmoniques aquatiques, conçoit de 
gigantesque cannes surspendue au dessus d’un miroir d’eau d’environ 6 mètres de long. 
Celles-ci devenues de véritables instruments à vent, projettent un souffle sur le bassin créant 
alors une mélodie aléatoire et faisant vibrer l’eau sur laquelle se dessinent des ondes. Les 
9 cannes sonores semblent léviter, flotter au dessus de ce bassin et s’animent dans un 
mouvement contemplatif, vertigineux et presque hypnotisant. 

4. La machine à rêves

La mécanique permet aux artistes de rêver. Ils sont nombreux à investir un territoire situé à la frontière 
entre art et technique en utilisant  nouvelles technologies afin de créer des oeuvres originales. Les 
artistes de La mécanique de l’eau créent des machines originales et poétiques, qu’ils fabriquent à partir 
de matière première industrielle ou obtiennent en détournant des objets du quotidien. Passionnés par 
le mouvement, l’équilibre, l’énergie magnétique ou mécanique, ils utilisent les lois de la physique ou 
ajoutent des moteurs ou des dispositifs électroniques pour animer des sculptures inanimées, faire se 
mouvoir d’étranges créatures ou transformer en autant d’oeuvres d’art des objets d’apparence banale. 
Les récits et interprétations sont nombreuses, de la machine à remonter le temps de Thomas Teurlai, à 
l’installation magique Water World d’Arthur Hoffner ou la pluie inversée de Valère Costes, l’eau permet 
alors d’activer la mécanique du rêve. 

Pour Water World, Arthur Hoffner imagine une vaste installation 
immersive autour du spectacle de l’eau en mouvement sous 
toutes ses formes, entre le tableau animé et le théâtre d’objets. 
Concerto de sculptures, ou mystérieux rituel paiën invoquant 
la toute puissance des éléments, cette pièce est la traversée 
contemplative d’un fluide vital, conçue comme un espace de 
négociation entre le solide, le liquide et le vaporeux. Sur une 
création sonore originale de la musicienne Anna Cordonnier, 
inspirée du tintement cristallin des gouttes et de la vibration sourde 
des profondeurs marines, les artefacts qui composent la pièce en 
deviennent les véritables acteurs. S’opère alors entre eux, sous 
une chorégraphie lumineuse, un dialogue et une succession 
de tableaux où la vapeur déclenche tantôt le ruissellement de 
l’eau, tantôt sa pétrification dans la glace. Contrôlé de manière 
autonome par une programmation électronique déclenchant 
automatiquement l’activation des fontaines, des nuages de 
vapeur et des lumières, l’ensemble de la pièce cherche à brouiller 
les pistes de la technique, à frôler la magie et le spectacle de 
prestidigitation afin de mieux se laisser aller à la contemplation.

a) Arthur Hoffner, Water World

Arthur Hoffner, Monologues et 
conversation, 2019. 

3 sculptures, 133 x 60 x 40 cm ; 
140 x 60 x 200 cm ; 145 x 88 x 25 cm.

b) Monologues et conversation 
    d’Arthur Hoffner

Arthur Hoffner présente ici trois sculptures qu’il 
compose avec des matériaux qu’il détourne 
comme de la tuyauterie de laiton habituellement 
utilisé pour la conception de salle de bain ou de 
la mousse noir ordinaire à qui il donne des titres 
de noblesse. 

La fontaine est ici le sujet central de son projet : 
objet d’apparat, d’illusion, hypnotisant celui qui la 
contemple. 

Flirtant entre le trivial et la délicatesse, l’absurde 
et le sérieux, ces trois fontaines conversent entre 
elles et entament un joyeux va et vient d’où 
s’écoule un léger filet d’eau et une musique 
cristalline.

L’artiste questionne également le socle, qui de 
coutume, n’est qu’un simple support sur lequel 
repose l’œuvre. Ici il abrite le mécanisme de la 
fontaine et fait entièrement partie de l’œuvre. Le 
socle renforce la sensation de se trouver en face 
d’un objet presque magique, qui se remplit d’eau à 
l’infini sans jamais déborder. L’attention est focalisée 
sur le mouvement hypnotique de l’eau ainsi que sur 
les sonorités qu’elle produit. 

L’œuvre Monologues et Conversation s’inscrit dans un travail approfondit de l’artiste sur les fontaines.

Notions d’histoire de l’art
Les fontaines d’Arthur Hoffner

En fait la fontaine, pour moi, c’est un objet décoratif contemplatif mais 
en même temps technique. C’est-à-dire qu’il a cette ambiguïté d’avoir une 
fonction mais qui n’en est pas vraiment une.

""
Arthur Hoffner, Interview Fondation 

François Schneider 2021. 

Arthur Hoffner, Fontaine à l’éponge, 2018.
Porcelaine, éponge en grès, marbre, laiton, 
45 x 30 x 20 cm. 
Editions Sèvres, Cité de la Céramique

Arthur Hoffner, Fontaine au bol, 2017.
Design Parade 12, Villa Noailles.

L’artiste Arthur Hoffner, s’intéresse 
beaucoup aux fontaines dans son travail, 
il est aussi passionné par l’artisanat et le 
design ce qui l’a emmené à réaliser une 
série de fontaines en porcelaine avec la 
manufacture de Sèvre. 
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L’eau est la matière fondamentale de la rêverie.

Arthur Hoffner, Monologues et 
conversation, 2019. 

3 sculptures, 133 x 60 x 40 cm ; 
140 x 60 x 200 cm ; 145 x 88 x 25 cm.

b) Monologues et conversation 
    d’Arthur Hoffner

Arthur Hoffner présente ici trois sculptures qu’il 
compose avec des matériaux qu’il détourne 
comme de la tuyauterie de laiton habituellement 
utilisé pour la conception de salle de bain ou de 
la mousse noir ordinaire à qui il donne des titres 
de noblesse. 

La fontaine est ici le sujet central de son projet : 
objet d’apparat, d’illusion, hypnotisant celui qui la 
contemple. 

Flirtant entre le trivial et la délicatesse, l’absurde 
et le sérieux, ces trois fontaines conversent entre 
elles et entament un joyeux va et vient d’où 
s’écoule un léger filet d’eau et une musique 
cristalline.

L’artiste questionne également le socle, qui de 
coutume, n’est qu’un simple support sur lequel 
repose l’œuvre. Ici il abrite le mécanisme de la 
fontaine et fait entièrement partie de l’œuvre. Le 
socle renforce la sensation de se trouver en face 
d’un objet presque magique, qui se remplit d’eau à 
l’infini sans jamais déborder. L’attention est focalisée 
sur le mouvement hypnotique de l’eau ainsi que sur 
les sonorités qu’elle produit. 

L’œuvre Monologues et Conversation s’inscrit dans un travail approfondit de l’artiste sur les fontaines.

Notions d’histoire de l’art
Les fontaines d’Arthur Hoffner

En fait la fontaine, pour moi, c’est un objet décoratif contemplatif mais 
en même temps technique. C’est-à-dire qu’il a cette ambiguïté d’avoir une 
fonction mais qui n’en est pas vraiment une.

""
Arthur Hoffner, Interview Fondation 

François Schneider 2021. 

Arthur Hoffner, Fontaine à l’éponge, 2018.
Porcelaine, éponge en grès, marbre, laiton, 
45 x 30 x 20 cm. 
Editions Sèvres, Cité de la Céramique

Arthur Hoffner, Fontaine au bol, 2017.
Design Parade 12, Villa Noailles.

L’artiste Arthur Hoffner, s’intéresse 
beaucoup aux fontaines dans son travail, 
il est aussi passionné par l’artisanat et le 
design ce qui l’a emmené à réaliser une 
série de fontaines en porcelaine avec la 
manufacture de Sèvre. 
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Gaston Bachelard, L’eau et les rêves, 
Essai sur l’imagination de la matière, 1942

c) Landscape Painting, Sujin Lim

L’artiste coréenne réalise ses œuvres comme une 
performance. Elle s’inspire des histoires racontées par 
son père qui retracent le développement industriel et 
touristique de l’île de Young-Heung à Incheon, en Corée 
du Sud, au détriment de ses ressources naturelles 
comme la mer et les zones marécageuses. Une digue, 
une centrale électrique ou encore un pont vers le 
continent ont vu le jour et ont eu des effets dévastateurs 
pour les habitants. À travers ses toiles, Sujin Lim va venir 
effacer ces constructions du paysage, pour ne garder 
que l’environnement tel qu’il aurait dû être et tel qu’il 
était avant. Les paysages de montagnes et de forêts de 
son enfance sont remplacés par des manufactures et 
des armées de pylônes électriques. L’eau est polluée, les 
marécages asséchés. 

La vidéo vient documenter la réalisation de ces toiles et 
montre comment celles-ci se fondent totalement dans 
le paysage avant d’en révéler le revers au moment où 
l’artiste enlève son chevalet et où les constructions 
apparaissent. 

À mi-chemin entre peinture et performance, sa peinture 
devient une forme de méthodologie et d’outil, qui efface 
la réalité. 

Sujin Lim, Landscape Painting, 2019. 
Vidéo, 31 mn et 6 peintures 
5 x (162 x 112) cm et 116 x 80 cm.

Sujin Lim crée une mise en abîme dans son œuvre car son film la présente elle, qui peint un paysage 
dans le paysage. Cette démarche peut être mise en relation avec l’œuvre de René Magritte qui peint 
fréquemment un tableau dans le tableau.

Magritte, La Condition humaine
Cette toile reprend un thème récurrent dans 
le travail de l’artiste belge, le tableau dans le 
tableau. L’œuvre représente une toile posée 
dans un intérieur, devant une fenêtre, qui forme 
comme une prolongation de l’arrière-plan. 
Celle-ci est posée sur un chevalet et décalée 
par rapport à la fenêtre, ce qui, d’une certaine 
manière, amène l’extérieur à l’intérieur. Cela 
implique un prolongement mental du paysage 
maritime initial. Cette suite du paysage peint, 
suppose une capacité à représenter ce qui 
n’est pas visible. 

René Magritte, La condition humaine II, 1935. 
Huile sur toile, collection Mrs E. Happé-Lorge.
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La peinture en extérieur ou «sur le motif»

La performance de Sujin Lim et le fait qu’elle peigne en 
extérieur s’inscrit aussi dans la longue tradition des peintres 
sur motif comme les impressionnistes qui sortent les toiles 
de l’atelier pour peindre en pleine nature et retranscrire les 
paysages sur le vif. 

C’est à la fin du XIXe et au début du XXe siècle que la peinture 
en plein air connaît un véritable essor grâce à l’apparition des 
couleurs en tubes (1841). Celles-ci permettent aux artistes 
de se déplacer facilement, même si la plupart du temps, ils 
achèvent leur tableau en atelier.

Valère Costes, Dark rain, 2012.

Theo Jansen, Strandbeest (bêtes de plage)

d) Una luna de Hierro, Francisco Rodriguez Teare

À la croisée entre le documentaire et le film, l’œuvre de Rodriguez raconte le souvenir de travailleurs chinois. 
Ces quatre hommes ont perdu la vie en mer après avoir sauté d’un bateau de pêche pour atteindre les côtes 
chiliennes. Una Luna de Hierro s’ouvre sur la découverte des quatre corps, ramenés à la surface par la mer. Ils 
portaient des gilets de sauvetage et pourtant leur mort a été considéré comme un suicide. Les habitants quant 
à eux, racontent leur version des faits à la caméra, devant leurs maisons, sur les plages de galets. C’est une 
forme de memento mori contemporain qui se joue dans cette œuvre.

Una Luna de Hierro est un agencement de témoignages oraux, de documents consignés, de portraits 
photographiques, de paysages désertiques, entrecoupés de poésie. Les différentes histoires nous interrogent 
sur la véracité de la mémoire, la fabrication de légendes populaires et comment les paroles s’éparpillent sur un 
territoire. L’artiste puise également dans l’histoire collective et personnelle de son pays d’origine, où nombreux 
sont ceux à espérer le retour de disparus malgré des décennies d’attente... 

Comme cela a été vu jusqu’à présent les œuvres des artistes lauréats de cette 9ème édition présentent diverses 
formes de détournements que ce soit des objets, des réalités ou des paysages. Francesco Rodriguez s’intéresse 
quant à lui à la déformation de la mémoire et des réinterprétations de fait divers dans son film Una Luna de Hierro.

Ces histoires, des gens, des corps qui apparaissent sur les plages au Chili en Patagonie, 
tout le monde connait l’histoire. (…) les légendes sont en mouvement permanent tout le 
monde a une version de la légende, c’est ça que je trouve incroyable. On s’approprie un 
fait pour construire ce que l’on veut, (…) la parole s’éparpille. » 

Francisco Rodriguez Teare, Interview Fondation François Schneider, 2021. 

""

b) Valère Costes, Dark rain

Valère Costes porte un regard critique sur ce qui imite 
sciemment le réel oui. Il le fait à son tour mais en 
détournant les méthodes et l’esthétique scientifiques. 
Apparaissant comme des modélisations ratées, indices 
des tensions entre volonté de puissance et incapacité, 
ses installations seraient des simulacres de simulations, 
comme dans Dark Rain, qui produit l’effet d’une mousson 
miniaturisée. Cependant, nulle pluie ne tombe du ciel, 
Valère Costes inversant la spatialité habituelle.

Apparent, le système mis au point consiste en une 
structure orthogonale de fines tiges métalliques venant 
alimenter par le bas de petits moules en silicones remplis 
d’eau. Du parallélisme rigoureux de leurs trajectoires – sorte de figuration graphique de la pluie – résulte 
pourtant l’apparition aléatoire des gouttes. Cette pluie est déclenchée à l’approche du spectateur curieux 
venu chercher son reflet dans l’eau sombre.

 b) L’architecture

Le bâtiment de la Fondation François Schneider est une ancienne usine d’embouteillage. Le fronton et 
le porche classique à l’entrée du lieu rappellent le passé de l’édifice. A l’intérieur, le rythme des fenêtres 
témoigne de son passé industriel. Le reste du bâtiment d’origine a disparu pour laisser place à une 
enveloppe de verre et de lumières dans les étages supérieurs. Les étages inférieurs laissent place à des 
salles entièrement plongées dans l’obscurité car la lumière naturelle n’y est pas présente. L’architecte 
Daniel Vilotte a recréé différents espaces dans le lieu. Ainsi, les matériaux en verre et la forte densité de 
lumière dans le bâtiment évoquent la transparence de l’eau. De plus, l’architecte a créé une cascade 
fictive dans le bâtiment avec l’escalier en verre pour permettre aux visiteurs d’accéder au « Bistr’eau » à 
l’étage sur la mezzanine de la Fondation. 

Céleste Boursier-Mougenot passe donc de la fiction à la réalité en créant une véritable rivière dans la 
Fondation. Elle s’écoule depuis le toit de la bâtisse puis empreinte la grande baie vitrée de la grande salle 
pour envahir finalement tous les étages du lieu, en dévalant les escaliers telle un torrent de montagne. 
L’artiste crée ici une proposition globale in situ qui épouse toute l’architecture de la Fondation. 

Céleste Boursier-Mougenot inscrit donc d’un côté sa proposition artistique dans la logique du bâtiment et 
de l’autre l’inverse et le détourne complétement. En effet, le parcours du lieu est inversé : la découverte 
du Centre d’art contemporain ne se fait plus par l’entrée majestueuse, mais par le tunnel de la Fondation 
à l’arrière du bâtiment qui est d’ordinaire une entrée de service pour décharger les œuvres d’art. Le 
spectateur remonte ainsi à travers la Fondation en passant par différent univers pour atteindre le toit et 
l’affluent de la rivière.

Notion d’histoire de l’art 

In situ
In situ est une manière de réaliser une œuvre qui est dédiée à son site d’accueil. Autrement dit, 
l’œuvre est réalisée pour un lieu spécifique et ne peut en être déplacée. Le terme in situ désigne 
également, dans un second sens, les œuvres qui tiennent compte de l’espace et du lieu où elles 
sont installées. 

La rivière et l’eau sont les fils conducteurs de l’exposition et de la réflexion de l’artiste Céleste 
Boursier-Mougenot pour ce lieu. Il compose une partition globale dans l’espace d’exposition 
prenant en compte la temporalité, l’esthétique visuelle, mais aussi sensorielle et musicale. Le son 
devient alors le second fil conducteur de cette exposition.
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Daniel Buren, Les Deux Plateaux, 1986  
260 colonnes de marbre blanc, zébrées de noir et de tailles variées, cours d’honneur du Palais Royal, Paris.

Notion histoire de l’art
les machines à rêves de théo jansen, sculpteur du vent

Les « strandbeesten », ou « bêtes des plages » en néerlandais, sont des installations mécaniques 
créées à partir de tubes en plastiques assemblées par des câbles, capables de se mouvoir sur le 
sable des plages à l’aide du vent. Ces machines possèdent des pattes articulées ainsi que des ailes 
fabriquées à base de toiles plastiques, et ont des capteurs permettant de sentir l’eau ainsi que les 
sables mous. Dépourvues de système électronique, le mouvement des strandbeesten est uniquement 
créé par le vent. Sur les plages de Scheveningen, aux Pays-Bas, nous pouvons apercevoir ces étranges 
constructions se déplacer d’elles-mêmes, comme si elles étaient vivantes. De par leurs structures, 
elles ressemblent à des insectes géants qui sillonnent les plages, leurs mouvements sont fluides et 
surnaturels à la fois, presqu’inquiétants.
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Comme cela a été vu jusqu’à présent les œuvres des artistes lauréats de cette 9ème édition présentent diverses 
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Francisco Rodriguez Teare, Interview Fondation François Schneider, 2021. 

""



IV - Les ateliers

Les ateliers et visites pour scolaires ou périscolaires

Les ateliers développés ci-après peuvent être demandés par les enseignants et toute personne 
accompagnant un groupe d’enfants de 3 à 12 ans pendant l’exposition en optant pour la formule
VISITE - ATELIER

a) Atelier « Dessine avec un glaçon ! » (3 - 12 ans)

À la manière de Jérémy Laffon qui travaille avec la glace, la Fondation François Schneider propose aux 
enfants de découvrir une nouvelle manière de créer des œuvres abstraites. Un glaçon imbibé d’encre 
devient un pinceau qui au fil de sa fonte permet alors de créer des œuvres inédites ! 

b) Atelier mécanique  (3 - 12 ans)
c) Atelier « Fabrique ta fontaine » (6 - 12 ans)



V - Aller plus loin ! Bibliographie




