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BODY / OBJECT / REPETITION / SPACE 

CORPS / OBJET / REPETITION / ESPACE



BODY / OBJECT / REPETITION / SPACE 

• Nous allons explorer, ces quatres notions sous la forme d’exercices pratiques, par la production d’actions, de performances, d’objets et 

d’interventions spatiales. Ces pratiques plastiques seront explicitées dans les premières séances par des exemples.

• Pendant les deux premières séances, des groupes seront constitués autour du choix d’un mot. Ce mot devra avoir une résonnance dans les quatres
termes « corps /objet / répétition/ espace ». 

• Le mot doit pouvoir créer une logique combinatoire. Nous procéderons d’abord par un brainstorming dans le but  de trouver des grandes familles de 

termes , d’idées, et de centre d’intérets.

• Ensuite une serie de « mariages » de mots et de personnes constitueront les groupes…Il faut prendre ces moments de rassemblement comme un 

jeu. L’aspect ludique et intuitif doit donner le ton.

• Il sera donc demandé dans un premier temps de constituer des groupes de discussions mélangés (étudiants en architecture et architecture du 
paysage) de maximum 3 personnes, des « think tanks ».

• Pour rappel, le but sera de concevoir à partir de chaque terme définissant chaque groupe, des actions performatives individuelles, des objets et/ou 

des interventions - ces catégories sont là comme prétextes de départ, mais à partir d’un moment elles peuvent être lâchées au profit d’une 
démarche signifiante précise ou d’un médium  - par exemple, un « work in progress », un objet numérique, une suite de dessins, une BD, ou un film 

vidéo, une sculpture, une installation etc…Le contenu et le continuum d’une démarche sera l’objectif essentiel visé. 

• Étant-donné la situation confinée et « domestique » dans laquelle nous vivons, nous allons prendre cette contrainte comme notre cadre 

d’intervention. Chaque étudiant réalisera donc ses propositions plastiques chez lui et les transmettra via des groupes marqués par leur « mot » sur 
Teams ou Trello, de telle manière qu’un suivi à distance peut être effectué. Toutes ces limitations doivent être donc comprises comme des 

opportunités à l’exploration, donc l’étudiant doit voir la contrainte comme une opportunité d’invention, comme une règle de jeu, comme un 
contexte, celui de son actualité , de son temps, la possibilité de réalisation de ce que nous allons dorénavant définir comme des «pièces à 

conviction» de leur réalité reinventée. (Exemple de limite comme liberté, = le grillage autour d’un terrain de basketball entouré d’un traffic

automobile dense, permet le jeu physique de deux équipes, sans que les mouvements des corps des joueurs ne soient génés par ce qui l’entoure, or 
il s’agit paradoxalement d’une cage, d’un enfermement. Cet enfermement libère plutôt qu’il ne contraint)

• Au départ, nous allons nous inspirer de deux figures marquantes de l’art américain de la seconde moitié du XX ème siècle, dont les pratiques relient 

les quatre thématiques :

- Sol LeWitt, une des figures principales de l’art minimal et de l’art conceptuel. On prendra comme référence de base son texte « alinéas 
sur l’art conceptuel » et ses structures

- Vito Acconci, poète, performeur, figure marquante du body art américain, dont l’exploration sur et à partir de son corps et l’espace 

l’amena progressivement à l’architecture. Nous verrons avec attention ses performances réalisées à partir de protocoles écrit au préalable 

de 1969 à 1973 et assemblées chronologiquement dans son « Diary of a body »

. 



Vito Acconci en 1973



Activités

Architecte, plasticien, poète, architecte 

paysagiste, illustrateur, artiste, artiste 

vidéo, producteur de télévision, 

photographe, performeur



• Biographie
Avant d’expérimenter des médias comme la photographie, le son ou la performance, Vito Acconci
se consacrera d’abord entièrement à la poésie. Ayant fait des études de littérature à Holy Cross 
College en 1962 et de poésie à l'université de l'Iowa en 1964, il écrit des nouvelles dans le 
magazine Olympia et crée la revue 0 to 9. Bien avant de passer aux visuels, Vito Acconci a déjà 
une approche très plastique de l’écriture et de la page qu’il considère comme un espace de 
performance réduit. C’est à partir de cette notion d’espace qu’il entame une série 
d’expérimentations sur différents media afin d’explorer l’espace réel, temporel, social ou encore 
culturel. 

• Le performeur
Mais c’est surtout à travers ses performances physiques qu'Acconci sera reconnu. À partir de 
1969 avec Following Pieces, il consacre son travail à l’étude expérimentale de la place de son 
propre corps et de celle du spectateur lors de ses performances, notamment présentées à The 
Kitchen à New York. 































• Voir: https://ubu.com/film/acconci.html



Sol LeWitt
1928 - 2007 



• Sol LeWitt (Solomon Lewitt), né le 9 septembre 1928 à Hartford dans le Connecticut aux États-Unis 

d'Amérique, mort le 8 avril 2007 à New York, est un artiste américain minimaliste et conceptuel.

• Après avoir étudié à l'Université de Syracuse, école des Beaux-arts de l'état de New York et à la 

Cartoonists and Illustrators School, il voyage en Europe où il se familiarise avec les maîtres de la 

peinture avant de servir dans l'armée américaine pendant la guerre de Corée. Plus tard, il travaillera 

comme graphiste dans le cabinet de l'architecte Pei. Travailler pour Ming Pei, lui permet de mettre 

en forme ses idées artistiques, notamment en ce qui concerne la précision géométrique. De plus, sa 

collaboration avec des architectes modifie son appréciation de l'art et lui fait réaliser que les 

artistes, notamment les architectes, ont parfois besoin de l'aide d'autrui. Dans les années 1950, il 

s'installe à New York et travaille comme graphiste pour le journal pour jeunes filles, Seventeen. En 

1960, il est recruté en tant que réceptionniste par le Museum of Modern Art (MoMA), où il 

rencontrera les différents artistes comme Robert Ryman, Dan Flavin et Robert Mangold, ainsi que la 

critique d'art Lucy R.Lippards. Dès lors, inspiré et rattaché à l'art minimal américain, il s'en 

détachera pour développer une pratique artistique plus conceptuelle. Il aura sa première 

rétrospective en 1978–1979 au Museum of Modern Art, New York.

• Bien que le dessin occupe une place très importante dans son travail comme par exemple pour ces 

Wall drawings, il est habituellement considéré comme un sculpteur. Sol LeWitt est célèbre pour ses 

Structures (terme qu'il utilise pour décrire ses sculptures) fondées sur un élément géométrique 

basique, comme le cube ou le carré, établi en réseau.



• Sa démarche conceptuelle étant plus importante que l'œuvre créée, il mettra en place 

un système de certificats d'authenticité accompagnés d'un diagramme permettant à 

des assistants, collègues artistes, collectionneurs ou employés de musées d'exécuter 

eux-mêmes les œuvres murales. Il s'explique en disant: "Une fois que l'idée de l'œuvre 

est définie dans l'esprit de l'artiste et la forme finale décidée, les choses doivent suivre 

leur cours. Il peut y avoir des conséquences que l'artiste ne peut imaginer. Ce sont des 

idées qui sont à considérer comme des travaux d'art qui peuvent en entraîner 

d'autres..." (in Sentences on Conceptual Art", Art-language, vol.1 n°1, mai 1969). Ainsi 

l'idée de l'œuvre prime sur le résultat. Les Wall drawings réalisés par des exécutants 

préservent leur autonomie par la fidélité d’exécution de l'œuvre liée aux directives 

mises en place par l'artiste. "Le Wall drawing est une installation permanente même 

détruite. Quand quelque chose est fait (dans l'esprit) il ne peut être défait" écrit l'artiste 

dans "Sentences"





Incomplete open cube





















Sol LeWitt:
Wall Drawing #481: 
Two-part drawing  
Multiple asymmetrical pyramids 
with color ink washes 
superimposed

October 20, 2009 - January 16, 
2010



Assistant executing Sol LeWitt’s Wall Drawing #65. Lines not short, not straight, crossing and touching,
drawn at random using four c olors, uniformly dispersed with maximum density, covering the entire surface
of the wall, a gift from Dorothy and Herbert Vogel, on a wall in the National Gallery of Art’s concourse galleries.

© 2004 National Gallery of Art, Washington.

Washington, DC-- Four draftspeople are executing contemporary artist Sol LeWitt's Wall Drawing #65. 
Lines not short, not straight, crossing and touching, drawn at random, using four colors, uniformly dispersed
with maximum density, covering the entire surface of the wall (first installation 1971), on an interior wall of 

the concourse level galleries of the East Building, National Gallery of Art. The drawing began on Monday, 
May 10, and will continue through Wednesday, May 19, 10:00 a.m. to 5:00 p.m. in full view of the public. 
The work was donated to the National Gallery of Art by well-known collectors Dorothy and Herbert Vogel in 2001.

Wall Drawing # 65 was first executed in 1971 at the Guggenheim Museum







« Question d’Architecture : L’Art »



Question d’architecture : L’ART

L’objectif essentiel de ce qui qui était désigné comme “Option Art”, aujourd’hui sans doute plus justement 

rebaptisé “Question d’architecture : L’ART” tout le long du second quadrimestre est avant tout l’éveil de 

l’étudiant en architecture au lien essentiel qu’entretient son futur métier avec l’art.  Ce périple en 11 épisodes 

tentera de répondre par touches successives à la question centrale : en quoi l’art est nécessaire à l’architecture 

et l’architecture à l’art, voire plus encore, en quoi ces deux mondes se rejoignent pour n’en faire qu’un.                   

Pour ce faire, le cours ne se posera pas sous la forme d’une simple transmission d’informations, mais d’une 

provocation à l’interrogation au travers une pensée active de l’art. Pour cela une confrontation réelle et 

régulière avec l’art contemporain jalonnera le cours, sous la forme de visites d’expositions, de conférences, de 

rencontres avec des artistes et d’exercices pratiques.

L’artiste belge Ann Veronica Janssens avoua un jour avoir commencé des études d’architecture. Son pére était 

architecte et lui avait insufflé la passion pour le métier. A l’époque à L’Ecole d’Architecture de La Cambre, un 

professeur lui demanda de concevoir une fenêtre. Le cours suivant elle vint avec un veritable châssis vitré en 

main. Dés lors, elle se rendit compte que sa véritable vocation était la sculpture (à moins que ce soit le 
professeur en question qui l’aurait gentillement reorientée...). Cette expérience lui changea la vie. Aujourd’hui 

bon nombre de ses oeuvres prennent en compte la totalité de l’espace architectural. Elle plonge les visiteurs 

dans l’expérience perceptive de l’espace.

Si j’évoque cette anecdote, c’est pour mieux faire comprendre de quels liens nous allons parler lors de ce cours 

: le geste quelque part fondateur d’Ann Veronica Janssens, traverse toutes les étapes nécessaires et obligatoires 

au projet de l’architecte, dont celles fondamentales : le changement d’échelle. Ann Veronica pense directement 

à l’échelle 1:1. Cette fenêtre, elle la veut “vraie”, décontextualisée, pour en percevoir sa matérialité, son 

esthétique. En faisant cela, elle est effectivement d’abord sculpteur, Elle désolidarise la fenêtre de son sens 

premier, son usage. 



Par son geste, sa fenêtre n’a d’usage que d’être contemplée, d’être objet d’art.







Hot Pink Turquoise in Copenhagen
Each year, the Danish Museum Louisiana outside Copenhagen incorporates new works of art into its collection with the help of funds
and private donors. In the spring exhibition “Hot Pink Turquoise”, the museum is now exhibiting works by Belgian artist Ann Veronica 
Janssens for the first time.



“Question d’Architecture :  L’ART” abordera dans un premier temps cette notion du “faire”.

L’art tout comme l’architecture peuvent être “bien fait, mal fait ou encore pas fait”. 

Ce qui est moins banal c’est ce principe d’équivalence que l’artiste Robert Filliou propose: “le bien, le 

mal ou le pas” serait à sortir, pour lui, d’un principe hierarchique de valeurs. Si bien Filliou énonce la 

question dans le domaine de l’art , qu’en serait-il dans celui de l’architecture...

Nous pouvons voir une réponse dans la démarche d’un architecte comme Luc Deleu. Celui-ci attaque, 

par certains projets, le règlement inscrit dans le manuel de déontologie de l’ordre des architectes où 

l’architecte est dans l’obligation de veiller sur “l’esthétique” du projet et de conseiller son client, parfois 

au dépends des désirs exprimés par ce dernier.

Cette notion du “Faire” induit celle de sa valeur. Que valorise la société exactement  dans l’objet d’art. 

Le fait qu’il soit bien fait ? la dextérité artisanale ? ou est-ce encore autre chose ? Que veut dire Marcel 

Duchamps par son principe d’indifférence ou par son concept iconoclaste du “ready made”.  

À ce sujet il est recommandé de lire l’ouvrage de Walter Benjamin “l’oeuvre d’art à l’époque de sa réproductibilité 

technique” tout comme l’analyse subtile, plus imagées, de l’album de Tintin, “l’oreille cassée” faites par Michel Serres 

où sont abordées toutes ces notions de valeurs et d’aura d’un objet dans notre société.



Un autre rapport entre l’art et l’architecture qui sera abordé est celui de l’exposition.

L’architecte peut être ammener à dessiner, à scénographier une exposition, ou encore concevoir un musée, un 

centre d’art, une galerie etc. Comprendre cette question c’est d’abord en comprendre l’enjeu. C’est aussi en 

connaître l’histoire (cf. “L’invention des musées” de Roland Scharr, Gallimard ; cf. l’Art de l’exposition, édition du 

regard). 

Certaines expositions ont transformé le cours de l’histoire de l’art. Par ailleurs, certains artistes font de 

l’exposition leur médium - Quelques exemples : la Wiener Sezession, les expositions Futuristes, l’Armory Show à 

NY et Chicago, El Lisitzky : l’Espace des abstraits à Hanovre, 1927, le pavillon espagnol à l’exposition universelle 

de Paris, 1937...et plus proches d’aujourdhui “When Attitudes becomes Form”, Berne 1969 avec Harald 

Szeemann et encore l’exposition Chambre d’Amis à Gand en 1986 de Jan Hoet.



En guise de conclusion, “question d’architecture : L’ART” abordera par des exemples, trois points 

essentiels pour apréhender l’art d’aujourd’hui et son rapport à l’architecture: 

- le “faire” dans l’art... 

- la “valeur” de l’art... et de là, la “valeur” du “faire”.

- la “monstration” de l’art...et de là, la “monstration” de la “valeur” du “faire”.

Aussi au travers ces trois points, en filigrane, le cours abordera la figure de l’artiste et de 

l’architecte dans notre société.  



Robert Filliou, portrait de l'artiste, bien fait, mal fait, pas fait, 

1973





LE MUR

Lorsque l’architecte trace une ligne, il crée une frontière. S’il la dédouble et éventuellement
poche l’entre-deux ou le hachure, il crée un mur. Ce geste innocent en apparance est

essentiellement brutal!

Le mur opture le regard.

Clément par endroit, l’architecte perce ce mur ça-et-là et permet le regard au travers de
fenêtres...

Lorsque l’artiste trace une ligne, une ligne horizontale sur ce mur, il crée un horizon. Si à cela il
joint en un point de cet horizon deux droites obliques il fait apparaitre un chemin qui perce le

mur... Du moins, il en donne l’illusion.

L’art n’est-il qu’un remède à l’architecture? Ou bien plutôt, l’art fait-il corps avec l’architecture?

Ou plus encore, l’art et l’architecture sont une et même chose?

Dans les années 60, Joseph Beuys déclare “Tout être humain est un artiste” et l’architecte Hans

Hollein “Tout est architecture, Tous sont architectes”.

Si bien ces deux phrases provoquent ceux qui pensent en termes exclusivement disciplinaires et

ouvrent les vannes au “tout est dans tout”, elles ont été, dans leur temps, liberatrices et elles
ont généré de nouveaux modes opératoires.

Au-delà de la provocation ce qui nous intéressent ici est la simultaneité de ces deux
déclarations. Ne sont-elles pas une ?

























Art / Architecture

“Tout est architecture - Tous sont architectes“ - Hans Hollein “Tout être humain est artiste“ - Joseph Beuys

“Tout est musique“ - John Cage                                “Tout est littérature“ - Oswald Wiener 

“Alles ist Architektur – Alle sind Architekten“ Hans Hollein “Jeder Mensch ist ein Künstler“ Joseph Beuys        







































Principes de la pédagogie active :

• On apprend par l’expérience pratique, pas seulement dans un contexte académique => 

apprentissage expérientiel

• On apprend mieux avec les autres => socio-constructivisme. apprentissage collaboratif

• On apprend mieux quand on rencontre un problème particulier => apprentissage par 

problème

• On apprend mieux quand on est impliqué dans un projet particulier = apprentissage par 

projet



Benjamin Verdonck a réalisé un cycle d’actions KALENDER, qui a vu son coup 
d’envoi le 3 janvier 2009. Pendant 365 jours, il tourne résolument le dos à la salle de 
théâtre. Une centaine d’actions – pour la plupart non-annoncées – se déroule dans la 
ville d’Anvers, en pleine place publique, dans l’intimité d’une ruelle ou au sommet 
d’un arbre.















Bart Lodewijks

« Tracés à la craie »



Adrien Grimmeau

« Being Urban »



Angel Vergara

« Straatman »



Jean Glibert

« Peintre en bâtiments »



Adrien Tirtiaux

« Prix Bernd Lohaus »



Raymond Balau

« Malentendus entre l’art et l’architecture et vice-versa »



Marie Christine Tossens

Le Old England :

"le Jardin de la Vierge", "les fragments du désir", 

"Toscani al muro » 

La biennale de Venise , Pavillon belge 1999 

: "Horror Vacui"  



Recetas Urbanas - Santiago Cirujeda & Alice Attout
"Construire à travers la loi"



Patrice Neirinck

" le comité d’art urbain"

























Films et vidéos d’art

• http://www.centredufilmsurlart.com/?-Liste-des-films -

• http://www.ubu.com/


