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Cher.e.s enseignant.e.s,
 
Le 28 novembre prochain nous accueillons, au Botanique, l’exposition
rétrospective du photographe de renom, Balthasar Burkhard. Cette
exposition, intitulée Photographies 1969 – 2009, invite les visiteurs à découvrir
40 années de carrière artistique au travers d’œuvres et d’archives inédites
en Belgique.
 
Par le biais de cette exposition exceptionnelle et au travers de visites guidées,
de workshops créatifs ou encore d’Ateliers Philo, notre équipe du service
médiation a pour objectif d’offrir des pistes qui encouragent et facilitent
la rencontre avec l’art contemporain.
 
Bien qu’il ne soit pas toujours facile d’accès, l’art contemporain questionne
pourtant de nombreuses thématiques de société. Il est d’ailleurs une
magnifique porte d’entrée pour observer, analyser et problématiser des
sujets d’actualité.
 
Notre rôle ? Permettre à chaque jeune citoyen en devenir de se sentir à sa
place dans un musée en lui donnant des clefs de compréhension d’une
exposition ainsi que des pistes de réflexion sur les thématiques lui étant
relatives.
 
Dans ce dossier pédagogique, vous trouverez des informations sur l’artiste, son
travail, les thématiques qu'il aborde, ainsi que sur l’exposition, au travers d’un
entretien avec Gregory Thirion, son curateur et Peter Downsbrough, artiste et
ami de Balthasar Burkhard.
 
Enfin, l’ensemble des activités proposées autour de l’exposition sera détaillé
à la fin du dossier. Vous pourrez ainsi prendre connaissance des possibilités
de visites guidées et de l’Atelier Philo proposé aux élèves de l’enseignement
secondaire et animé par un médiateur culturel, philosophe de formation.
 
Nous vous souhaitons une bonne lecture et restons à votre entière disposition
pour toutes vos éventuelles questions.
 
 

L’équipe du service médiation du Botanique.
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ENTRETIEN AVEC ...

Grégory Thirion
Curateur de l'exposition au Botanique.

► Quand avez-vous découvert Balthasar Burkhard et qu'est-ce qui a
attiré votre attention sur son travail photographique ?
 
J'ai découvert son travail, pour la première fois, dans l'exposition inaugurale du
MAC's au Grand-Hornu, c'était en 2002. Se trouvait dans l'exposition la grande
photographie aérienne de Mexico que l'on présente ici au Botanique. Cette
œuvre est d'ailleurs prêtée par le MAC's. 

comme le faisait Balthasar, par une mise en
relation des oeuvres entre elles, avec le visiteur ou
avec l'architecture. 
 
Les images ont été choisies et mises en scène de
manière à relier les thèmes très divers abordés
par l’artiste pendant 40 ans mais également pour
rendre intelligibles certaines constantes de son
œuvre.
 
► Est-ce qu’il y a une œuvre présente dans
l’exposition que vous êtes particulièrement
heureux d’accueillir ?
 
Je dirais en avoir deux, la Source, et l'Aile de Faucon.
 
J'affectionne La Source pour son rapport à l'échelle,
très cher à Burkhard, ou comment faire perdre
nos sens face à une image ?
 
L’Aile de Faucon est, quant à elle, impressionnante
de beauté, voir les plumes si détaillées, la
puissance qui s'en dégage me touche
profondément.
La fragmentation est omniprésente dans le travail
de Balthasar Burkhard. L'Aile de Faucon n'est plus
une aile, elle devient un paysage.
 
► Que voudriez-vous dire ou conseiller aux
visiteurs qui découvriraient Balthasar
Burkhard pour la première fois ?
 
Sa photographie est empreinte d’une élégante
sérénité qui prédispose à la contemplation. Je
conseille aux visiteurs de déambuler, de prendre
le temps, de se retourner dans l'espace et
d'appréhender les œuvres sous tous les angles
possibles. Regarder les détails de la peau des
modèles, les changements de lumières selon
l'angle photographique. Se laisser envahir par les
paysages monumentaux. ♦

Ce qui a alors retenu mon attention c'est d'abord le format impressionnant, et la qualité du tirage. On ne
peut dès lors appréhender l'œuvre dans son entièreté, il faut se rapprocher et distinguer les détails du
paysage.

► Aujourd'hui, presque 10 ans après le décès
de l’artiste, quel héritage pensez-vous qu'il
ait laissé au monde de l'art et plus
spécifiquement de la photographie ?
 
Il faut retenir quelque chose de très important,
Balthasar fut le premier artiste utilisant le medium
photographique à avoir été exposé en musée au
tout début des années 70'. La photographie était
alors considérée "à part" des arts plastiques. 
 
Par ses formats monumentaux, sa technique
irréprochable, ses références à l'histoire de l'art, à
la peinture, Balthasar a mis à l'honneur la
photographie en tant qu'Art.
 
► Au travail de quel.le.s autres artistes pouvez-
vous relier l’œuvre de Balthasar Burkhard ?
 
On peut le relier aux tendances photographiques
de l'Ecole de Düsseldorf, dont Bernd et Hilla
Becher étaient les pionniers. Ainsi, la frontalité des
architectures se retrouvent dans le travail de
Balthasar, la sérialité également. 
 
Mappelthorpe, qui est un photographe américain
connu pour ses portraits en noir et blanc très
stylisés, ses photos de fleurs et ses nus masculins,
fut sans aucun doute mis en contact avec le travail
de Burkhard. Le traitement des orchidées de
Burkhard notamment, nous montre le lien existant
entre ces deux artistes.
 
► Pouvez-vous nous dire quelques mots sur
la scénographie ? Comment seront
présentées les photographies et comment a
été faite la sélection ?
 
La scénographie n'a pas été pensée comme une
suite chronologique d'œuvres, mais plutôt, tout
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Peter Downsbrough
Originaire du New Jersey, Peter Downsbrough
(1940) vit et travaille à Bruxelles depuis 1989.
Véritable figure historique de l’art
contemporain, il était également un ami de
Balthasar Burkhard avec qui il a, plusieurs fois,
collaboré sur différents projets, dont la
publication « Above and Below ».

► Quand avez-vous connu Balthasar
Burkhard et quelle relation avez-vous entretenu
avec lui ?
 
Nous nous sommes rencontrés dans les
années 1980, il y a eu des affinités entre
nous, on aimait le travail l’un de l’autre, et
nous avons continué à nous voir au cours
des années.
 
► Quelle est selon-vous, l’œuvre emblématique
de son travail ?
 
Les Ailes.
 
► Pouvez-vous nous parler de la publication
que vous avez réalisée ensemble ?
 
Elle parle d'une complicité.
 
► Que voudriez-vous dire ou conseiller aux
visiteurs qui découvriraient Balthasar Burkhard
pour la première fois ?
 
Bon voyage...

LA PUBLICATION.

Above & Below.
 
Cet ouvrage fut conçu par Balthasar Burkhard
et Peter Downsbrough en 2001. Resté à l’état de
maquette durant 18 ans il nous a semblé
opportun de concrétiser ce dialogue en image
entre deux artistes et amis. 
 
Above & Below est publié à l’occasion de
l’exposition Balthasar Burkhard. Photographies
1969-2009 au Botanique.

« Que nul
n’entrouvre ces
feuillets s’il n’est
animé d’une âme

vagabonde. »
Laurent Busine.

Rédaction de la préface : Laurent Busine
Production : Le Botanique, Centre Culturel de la Fédération
Wallonie-Bruxelles
Photographies : Balthasar Burkhard et Peter Downsbrough
Traduction du texte : Peter Groeninck
Graphisme : Peter Downsbrough et Balthasar Burkhard
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Balthasar Burkhard vient au monde le jour du réveillon de Noël 1944, à Berne en Suisse et tire son
prénom de l’un des Rois mages. C’est son père qui va l’encourager à développer sa passion pour la
photographie en lui offrant notamment son premier appareil photo, créant ainsi le déclic de sa
vocation. Lorsque vient le moment de décider de son orientation, le jeune Balthasar décide de rejoindre
l’atelier du cinéaste et photographe Kurt Blum (1922-2005). De son apprentissage à ses côtés, Burkhard
sera influencé par deux aspects principaux  : la qualité des tirages photographiques et une
intransigeance du regard doublée d’une maîtrise du noir, du blanc et de leurs dégradés.
 
Suite à son passage au sein de l’atelier de Kurt Blum, Burkhard est embauché par le directeur de la
Kunsthalle de Berne, Harald Szeemann, pour capter et documenter la révolution artistique en cours.
C’est durant cette période qu’une nouvelle conception de l’art apparaît, opposant l’art traditionnel aux
performances et installations éphémères. Ce contexte très riche influence et forme sa vision artistique,
imprègne sa photographie et ses réflexions sur les relations entre œuvres, architecture, espace
d’exposition et public.
 
Les années 1980 assoient ses paramètres formels ainsi que sa reconnaissance sur la scène
internationale. C’est également durant cette période qu’apparait une de ses séries emblématiques, celle
dédiée aux fragments de corps. Après six ans passés à Chicago où il enseigne la photographie, il revient
en Suisse où deux expositions personnelles lui sont consacrées : la première  à la  Kunsthalle de Bâle,
en 1983 et, la seconde, à la Kunsthalle de Berne, en 1988. Les rencontres et les collaborations naissent
alors entre Burkhard et nombre d’artistes tels que Peter Downsbrough, Markus Raetz ou encore Niele
Toroni. 
 
À la fin des années 1980, les grands voyages photographiques commencent avec, comme première
destination, le Japon qui l’amène à opérer un tournant dans son travail. Des grands formats, il passe à
des tirages aux dimensions plus réduites, plus intimistes, usant de la technique de l’héliogravure pour
faire ressortir les nuances de ses clichés. Durant la décennie suivante, ce sont les grands paysages de
Madrid, Londres, Naples, Paris, Mexico-City, Chicago, Los Angeles ou encore Tokyo que l’artiste révèle au
travers de son objectif. En 2000, il se rend dans le désert de Namibie. Véritables contrepoints de ses
vues urbaines, ses paysages du désert traduisent aussi bien sa curiosité pour les détails que son attrait
pour la topographie. L’œil de Burkhard suit chaque courbe du terrain pour en capter toute la
profondeur ainsi que la transparence du ciel.
 
Enfin, les années 2000 marquent une évolution dans le travail de l’artiste. La couleur, jusqu’alors
présente de manière très parcimonieuse dans certaines de ses héliogravures, apparaît plus affirmée
dans sa dernière série, Flowers, réalisée en 2009. De la même manière que ses photographies
d’animaux initiées en 1997, ses fleurs sur fond noir dépassent le simple intérêt photographique et
suggèrent plutôt un catalogue de botaniste, montrant un intérêt presque scientifique pour tout ce qui
émane de la nature. 
 
En 2010, Balthasar Burkhard décède à l’âge de 65 ans, laissant derrière lui une œuvre saisissante, tantôt
puissante, tantôt sensuelle, offrant aux publics-observateurs, une invitation au voyage, à la découverte.

BALTHASAR BURKHARD.
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BALTHASAR BURKHARD EN 9 DATES.

1944

1961 - 1964

1964

1969

1947 - 1978

Années 80

1997

Années 90 & 2000

2010

Naissance de Balthasar Burkhard
à Berne, en Suisse.

Balthasar Burkhard est engagé comme photographe par le
directeur de la Kunsthalle de Berne, Harald Szeemann. Il
devient ainsi son chroniqueur et entretien des contacts

étroits avec les artistes et commissaires de l'époque. 
Ce travail, qui constitue aujourd’hui de véritables archives,

nous permet de conserver une trace photographique forte
de la scène artistique et des mouvances de l'époque.

Burkhard part s’installer à Chicago, aux États-Unis, où il
enseigne à l'Université de l'Illinois en tant que professeur

invité de photographie. Dans cette ville il vit également
plusieurs expériences en tant qu’acteur dans des

productions cinématographiques.

Cette année voit se mettre en place la première
exposition rétrospective de son travail, 

Éloge de l'Ombre, au Musée Rath à Genève

Balthasar Burkhard décède le 16 avril à Berne.

Sur les conseils de son père, Burkhard quitte l’école pour
étudier auprès de l’un des plus importants photographes
bernois de l’époque, Kurt Blum (1922 – 2005).

En collaboration avec Harald Szeemann, Balthasar
Burkhard développe l'affiche de l'exposition légendaire
When Attitudes Become Form à la Kunsthalle de Berne. Cette
exposition marque l'histoire de l'art contemporain par sa
volonté d'entrer en rupture totale avec les conceptions
traditionnelles de l'art. En effet, elle réunit la crème des
nouvelles avant-gardes artistiques de la fin des années 60.

Après six années passées sur le sol américain, Burkhard
rentre en Suisse et réalise sa série sur les corps qui marque
son retour sur la scène photographique suisse.

À la fin des années 1980, Balthasar Burkhard découvre le
Japon, pays qui influence beaucoup son travail. Par la suite,
son âme de voyageur l’emmène à la découverte du
Mexique, de l’Atlas marocain, de la Namibie et ses déserts
ainsi que la France dont il survolera les Alpes, et
photographiera les plages normandes.
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LES TECHNIQUES UTILISÉES PAR L'ARTISTE

Tirage sur papier baryté

Tirage par héliogravure

La technique la plus souvent utilisée par Balthasar Burkhard est le tirage sur papier
baryté. Ce papier photo était à l’origine utilisé dans les tirages des photographies
argentiques en noir et blanc, ce qui convenait parfaitement au style photographique de
Balthasar Burkhard qui ne s’est mis à la couleur qu’à la fin de sa carrière de photographe.
 
Sa texture, plutôt lisse et sans reflet, permet de mettre en valeur toutes les nuances et les
subtilités de la photo. Les professionnels de la photographie apprécient également le
dynamisme du papier baryté qui permet d’obtenir des noirs très profonds.

Là où les grands formats mobilisent le corps, obligent à la distanciation pour observer,
admirer, prendre conscience de l’œuvre dans son ensemble, la technique de
l’héliogravure, chère aux yeux de Balthasar Burkhard, rend le visiteur lecteur et donne aux
petits formats photographiques un côté confidentiel. 
 
Les premières héliogravures de Balthasar Burkhard datent de 1992 et découlent en partie
de son expérience au Japon et de son envie de proposer des œuvres plus intimistes. Ses
photographies imprimées par le procédé complexe de l’héliogravure témoignent de son
obsession pour la matière, pour le rendu des couleurs et des nuances. Le noir, toujours
considéré par les artistes comme une couleur à part entière, l’héliogravure lui permet de
le doser dans des nuances tantôt saturées, tantôt diaphanes avec des rendus texturés où
semblent ressortir chaque détail avec précision.

Fleuve blanc, 1999, Héliogravure, 54 x 62cm, Balthasar Burkhard8



Cliché : fabrication à partir de la diapositive d’origine d’un cliché demi-ton aux dimensions
de l’image finale que l’on souhaite obtenir.
 
Insolation du papier gélatiné  : sous lumière ultra-violette, un tirage du cliché
précédemment fabriqué sera effectué sur un papier gélatiné spécial (ce papier aura subi
au préalable une sensibilisation par immersion dans différentes solutions chimiques).
 
Préparation de la planche et grainage : La planche ou plaque de cuivre sur laquelle va
être « imprimée » la photographie va subir un nettoyage poussé avant de passer par une
opération de grainage. Cette étape consiste à recouvrir la plaque d’un fin nuage de
colophane aux grains très petits. Ensuite la plaque passe à la cuisson sous un réchaud de
gaz qui permet de faire fondre les grains en de minuscules gouttelettes qui adhéreront à
la gélatine et la protégeront.
 
Transfert : Cette étape vise à faire adhérer le papier gélatiné à la plaque de cuivre par
une immersion dans l’eau et un essorage.
 
Dépouillement  : La plaque de cuivre, recouverte du papier gélatiné est ensuite
immergée dans une eau à 40°C ce qui fait fondre la gélatine et fait apparaître sur la
planche le négatif du cliché photographié. Les zones claires (faible couche de gélatine)
correspondent aux parties foncées du cliché et vice versa. Ensuite, il faut laisser sécher la
plaque gélatinée à l’air libre tout en la manipulant avec précaution. 
 
Attaque à l’acide : Suite à l’étape du dépouillement, la plaque de cuivre est immergée
dans une cuvette contenant du perchlorure de fer. Cette étape est primordiale car elle
permet de voir apparaître le cliché sur la plaque par un noircissement de celle-ci.
 
Nettoyage : Après l’attaque à l’acide, la plaque de cuivre est nettoyée de son vernis et de
la gélatine. À ce moment-là on peut déjà voir apparaître le cliché sur la plaque.
 
Encrage  : Afin de reproduire la photographie sur un support papier, la plaque est
recouverte d’un mélange d’encres spécifiquement dédié à la gravure.

L’héliogravure est un procédé qui permet le transfert d’une image sur une plaque de
cuivre par l’intermédiaire de gélatine photosensible. Les bases des procédés
photomécaniques furent jetées par Niepce (1765 – 1833), un ingénieur français, vers
1826. 
 
Cette première technique évolua jusqu’à la fin du 19ème siècle durant lequel un procédé
d’héliogravure réellement industriel émergea et sera adapté aux machines d’impressions
rotatives. Là où, à l’époque, l’héliogravure permettait la reproduction d’une image en un
grand nombre d’exemplaires, aujourd’hui elle est surtout plébiscitée dans les domaines
du luxe et de l’art.

•  H i s t o r i q u e  d e  l ' h é l i o g r a v u r e

•  L e s  d i f f é r e n t e s  é t a p e s  d u  p r o c é d é  d ' h é l i o g r a v u r e
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Tirage sur toile

Essuyage  : L’encre doit être essuyée afin de ne laisser encrés que les creux
correspondant aux noirs de l’image.
 
Tirage : Enfin, la dernière étape consiste à placer un papier spécial pour la gravure sur la
planche préalablement positionnée sur ce qu’on appelle la table de presse. Puis, le papier
et la planche passent entre des gros rouleaux dont la pression va permettre au papier de
s’imprégner de l’encre présente sur la plaque de cuivre. Lorsque le tirage est terminé, il
doit être séché plusieurs jours afin d’obtenir le résultat final.

© Lionel Pagès | Photographie des œuvres Typo et Protections : Fanny Boucher.

En 1969, Markus Raetz et Balthasar Burkhard initient une série intitulée Intérieurs. Celle-ci
est constituée d’agrandissements, presque grandeur nature, de photos, représentant des
sujets quotidiens, imprimés sur toile : un studio nu, une chambre, une cuisine, un rideau,
apparaissent sur d'immenses toiles accrochées à la pince.
 
Ces travaux sont innovants techniquement, le format également. Le choix d’un support
souple comme la toile de lin du peintre inaugure une réflexion inédite dans le champ
photographique sur les confusions possibles entre l’image matérielle et son contenu
sémantique.
 
Ces grands formats présageaient les œuvres monumentales de Burkhard qui allaient
marquer l'entrée de la photographie dans les musées dix ans plus tard. Entre 1975 et
1978, Burkhard s'installe à Chicago. C’est en 1977 qu’il présente pour la première fois ses
travaux sur toile à la galerie Zolla Lieberman de Chicago, lors de sa première exposition
personnelle.
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L'ANALYSE
PHOTOGRAPHIQUEFO
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Les œuvres de Balthasar Burkhard nous transportent, tantôt à la découverte du corps humain, tantôt d’un
paysage urbain ou naturel, avec une vue plongeante sur les bâtiments de Mexico-city ou les dunes du
désert de Namibie. Parfois, elles nous amènent à la rencontre d’un cheval, d’un lion ou d’un mouton, pour
détailler ensuite une aile de faucon ou les plis spongieux d’un escargot. 
 
Dans toutes ses photographies, l’artiste prône le rapport direct entre le spectateur et la photographie et
conçoit ses expositions telle une expérience physique pour celui qui les regarde. Il reprend, en effet, des
sujets traditionnels qu'il décontextualise par l'usage du gros plan et de la fragmentation. Un dialogue
s’engage également entre l’espace et l’œuvre  ; l’architecture du lieu d’exposition influe sur les formats. Le
visiteur est alors confronté à une nouvelle forme de photographie. Dans le cadre de l’exposition au
Botanique, la scénographie a été faite de sorte à mettre en lumière des pièces maîtresses de son travail. 
 
Savoir analyser les images, dans un monde où elles se font toujours plus présentes est essentiel.
Ainsi, au travers de ce focus sur l’analyse photographique, nous vous proposons une méthode
d’analyse visant à comprendre les images tout en démystifiant la démarche et en éclairant les
intentions de l’artiste.

LA MÉTHODE D'ANALYSE

► 1ÈRE ÉTAPE : L'approche sensible

Avant toute chose, il est important de montrer l’image seule, sans informations, afin
de stimuler l’imagination et la réflexion de vos élèves par une première approche
sensible.

Quelle(s) émotion(s) la photographie provoque chez moi ? 
De l’attrait, de l’indifférence, de la curiosité, du dégoût, de l’envie…etc.

► 2ÈME ÉTAPE : L'approche descriptive

Une fois que les sentiments suscités par l’œuvre ont été exprimés, intéressez-vous à ce
que l’on peut voir sur la photographie, toujours sans donner d’informations.

Qu’est-ce que je vois ?* 
• Une photographie : en couleur ou noir et blanc ? 
• Un homme, une femme : Que fait-il.elle ? Quelle est sa position ? 
• Un paysage : Urbain ? Naturel ? Dans quelle ville, pays ?
• Un animal : Semble-t-il vivant ou non ? 
• De quel point de vue est prise la photographie ? 
• L’image semble-t-elle récente ou ancienne ? 
• Quel est le format ? Grand ? Petit ?

*Cette liste n’est pas exhaustive et peut évidemment être complétée, modifiée en fonction des
photographies et du contexte de visionnage de la photo.
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L’auteur  
La date de création
Le titre de la photographie 
La technique employée 
Le lieu où a été prise la photographie (si possible)
Le format de la photographie (dimensions)

Qu’est-ce que je sais ?

La quatrième phase de l’analyse aborde des notions plus techniques de la
photographie et permettra à vos élèves de découvrir les éléments constitutifs d’une
image. Pour cela vous pouvez vous appuyer sur la grille* ci-dessous afin de les amener à lire et
à déconstruire l’image point par point.**

► 3ÈME ÉTAPE : L'identification de l'œuvre

La troisième phase vise à donner des premiers éléments de compréhension de
l’œuvre, à savoir :

Cette étape permettra à vos élèves de répondre en partie aux questions précédemment
exprimées et aux suppositions précédemment formulées. 

► 4ÈME ÉTAPE : L'analyse formelle de l'image

*Inspirée du document suivant : https://static.ocstatic.com/prod/courses/files/analyser-une-image/Grille+Analyse.pdf
 

**Cette liste peut également être complétée et les interprétations indiquées ne sont pas systématiques non plus.

Élément 
d'analyse

Définition / Description Interprétation

Le format

Le Cadrage

la forme (carré, rectangulaire, autre)
La taille de l’image 
L’orientation de l’image (paysage :
horizontale / portrait : verticale)

Il s’agit de :

Le sujet est centré ou décentré ?
Plan d’ensemble 
Plan général
Plan moyen 
Plan américain (coupe le personnage au
niveau des cuisses)
Plan rapproché (coupe le personnage au
niveau des épaules) 
Gros plan 
Très gros plan (cadre de très près un détail)

Le plan d’ensemble a une valeur
descriptive. Il permet de situer
l’action dans son ensemble.
Le plan général a davantage une
valeur narrative et se situe plus
proche de l’action ou du sujet. Il
permet de contextualiser un sujet
dans un contexte.

Le cadrage permet d’attirer l’attention
du spectateur sur un élément, une
scène, un détail.
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Élément 
d'analyse

Définition / Description Interprétation

Le plan américain reste narratif. Il
accorde cependant davantage
d’importance au sujet visé.
Le plan moyen permet d’intensifier
une action ou un sujet en attirant
l’attention du lecteur.
Le plan rapproché permet de
montrer les réactions
émotionnelles ou les détails du
sujet photographié.
Le gros plan  amène le lecteur
dans l’espace intime du sujet
photographié, il isole un détail pour
lui donner une valeur symbolique
ou faire ressortir les émotions s’il
s’agit d’une personne.
Le très gros plan se focalise sur un
détail particulier pour le mettre en
exergue par rapport au reste.

Plan d'ensemble Plan général

Gros plan Très gros planPlan rapproché

Plan américainPlan moyen

La 
Composition

Les lignes de force : 

Les médianes :

Les lignes directrices : 

La composition en photographie est très
importante. C’est l’organisation des différents
éléments présents au sein de l’image. Un
photographe peut, au même titre qu’un
peintre, construire sa photographie comme un
tableau. Il s’agit alors de repérer les principales
lignes de construction de l’image qui vont
permettre de guider le regard : 
 

Qui sont les lignes naturelles de l’image
(diagonales, médianes, verticales, horizontales)
peuvent être utilisées par le photographe pour
donner de la force à sa composition.
 

Les intersections ici sont considérées comme
des points de force qui permettent de
positionner les éléments clés de l’image.
 

Qui sont les lignes qui caractérisent le sujet
photographié (est-ce qu’il est droit  ? En
courbe ? Circulaire ?...)
 
La composition peut également reposer sur
une forme géométrique (triangle, cercle…)

Règle des tiers

L’utilisation des diagonales induit
souvent le mouvement alors que
les médianes horizontales
traduisent plutôt le calme et la
stabilité.

Une fois que l’allure générale de la
composition de la photographie a
été définie, il est intéressant de
s’interroger sur l’effet produit (la
photographie renvoie-t-elle un
sentiment de dynamisme ou au
contraire paraît-elle statique  ?
Surprend-elle  ? Est-elle
intrigante ?...)

 

14



Élément 
d'analyse

Définition / Description Interprétation

L'espace

En jouant sur la taille des éléments (petit =
éloigné) 
En jouant sur la netteté entre les plans (flou
= éloigné) 
En usant de la perspective par le biais des
points de fuite.

Analyser l’espace revient à s’intéresser à la
disposition des différents éléments présents
dans la profondeur de la photographie.
 
On parle de plans. Le premier plan étant la
zone la plus proche, généralement située
devant en bas. L’arrière-plan, est ainsi celui
situé au fond de l’image.
 
La profondeur peut-être suggérée de
différentes manières :

Selon la manière dont est construite la
photographie, l’artiste peut ainsi
choisir de mettre en avant tel ou tel
élément, développant le sentiment
que ce dernier est important ou à
l’inverse qu’il est  secondaire.

La Lumière
De jour ou de nuit,
En intérieur ou en extérieur,
Avec lumière naturelle ou artificielle (lampe,
bougie…)

En photographie, la lumière est un élément
important. D’où vient-elle ? Est-elle naturelle ou
artificielle ? Tamisée ou lumineuse ? 
 
Ainsi on pourra se demander si la photo a été
prise :

La lumière permet de donner une
atmosphère à une photographie. 
 
Une lumière plus diffuse détaillera les
ombres et donnera du modelé au
sujet là où une lumière plus directe
amènera un regard brut.

La Couleur

Les couleurs chaudes (rouge, orange, jaune)
Les couleurs froides (bleu, vert, violet)

En photographie comme en peinture, la couleur
amène des informations supplémentaires.
 
Si la photographie est noire et blanche on
parlera de nuance de gris.
 
Si la photographie est en couleur, on pourra
discerner deux catégories :   

Le blanc (pureté, propreté,
innocence…)
Le noir (nuit, élégance, détresse…)
Le rouge (amour, passion, danger…)
Le bleu (calme, infini, sérénité…)

Le noir et blanc aura pour effet de
dramatiser le sujet, de donner un
caractère ancien, hors du temps à la
photographie.
 
Pour la couleur, si la dominante est
chaude cela aura un effet de douceur
et de chaleur.
 
À l’inverse si la dominante est froide,
cela créera davantage un sentiment
de distanciation du lecteur. 
 
On peut également se rapprocher des
symboliques (occidentales) des
couleurs : 
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Élément 
d'analyse

Définition / Description Interprétation

L'angle 
de vue La vue frontale (de face)

La vue en plongée (du dessus)
La vue en contre-plongée (du dessous)

L’angle de vue représente la position du
photographe par rapport au sujet. 
 
On peut repérer différents angles : 
 

En vue frontale, le spectateur est
au même niveau que l’élément
photographié.
En plongée, le spectateur domine
le sujet photographié, ce qui crée
un sentiment de hiérarchie par
rapport à celui-ci.
En contre-plongée, le spectateur
est dominé, ce qui donne un
sentiment de supériorité au sujet
photographié.

À présent que tous les éléments précédents ont été repérés, analysés, décortiqués,
vient la phase d’interprétation et d’évaluation. 
 
Ici, donnez la possibilité à vos élèves d’interpréter l’image, son message, l’intention du
photographe, le choix de l’angle de vue…etc. Cela leur permettra de développer leur esprit
critique et de réfléchir au-delà d’une simple photographie pour s’intéresser au contexte dans
lequel elle a été réalisée.
 
Enfin, réinterrogez-les sur l’effet que la photographie produit sur eux et sur les sentiments
qu’elle amène. Sont-ils capables de développer davantage leur argumentation et d’aller au-delà
du « j’aime », « j’aime pas » ?

► 5ÈME ÉTAPE : L'interprétation et l'évaluation
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MISE EN LUMIÈRE : Trois thématiques de l'oeuvre de Balthasar Burkhard

Les portraits animaliers

Animal 36, Diablo, Cheval noir, 1995
Photographie argentique 

sur papier baryté, 41 x 48.5 cm
Estate Burkhard

Animal 02, Lion, 1995
Photographie argentique 

sur papier baryté, 41 x 54 cm
Estate Burkhard

Ces deux photographies d’animaux, ainsi que l’ensemble de la série réalisée par
Balthasar Burkhard entre 1995 et 2003, sont intéressantes à analyser par le côté
« bestiaire » et « inventaire zoologique » qui s’en dégage.
 
Nous avons choisi ici de nous intéresser aux oeuvres Cheval noir et Lion mais les commentaires
qui vont être formulés pourront tout aussi bien s’appliquer aux autres photographies de la
même série. Cet exemple d’analyse, relié à la méthodologie précédemment explicitée, peut
être adapté à toutes les photographies de l’exposition.

► Observez, avec vos élèves, les photographies et appliquez avec eux les deux premières
étapes développée dans le « Focus, l'analyse photographique ».

Qu'est-ce que... 
Qu’est-ce que je ressens en voyant la photographie  ? Qu’est-ce que je vois  ?
Dans quelle position sont les animaux  ? Étaient-ils vivants au moment de la
photographie ? Sont-ils sauvages ou apprivoisés ? Qu’y-a-t-il autours d’eux ? La
photo est-elle en couleur ou en noir et blanc  ? Où peut être placé le
photographe  ? Est-ce une photo ancienne ou récente  ? Où a-t-elle pu être
prise ? …etc.
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► Une fois les étapes 1 et 2 réalisées, amenez vos élèves à mener une analyse plus
poussée des photographies en leur délivrant les informations relatives à l’auteur, la
date, le titre, la technique utilisée. (cf. légende des photos)

► Ensuite et seulement après leur avoir donné la grille d’analyse photographique,
demandez-leur de réfléchir aux différents éléments listés.

LE FORMAT 
Format de la photographie du Cheval : 41 x 48.5 cm // Rectangulaire // Paysage 
Format de la photographie du Lion : 41 x 54 cm // Rectangulaire // Paysage
 
 
LA TECHNIQUE
La technique utilisée ici est la photographie argentique (avec des pellicules) avec une impression
sur papier baryté.
 
 
LE CADRAGE 
Pour les deux photographies : plan général >> Nous pouvons voir l’animal dans sa totalité mais
pas l’ensemble de la scène. En effet, le lieu et les éléments présents au-delà de la bâche et de
l’animal demeurent invisibles pour nos yeux. 
 
 
LA COMPOSITION 
La composition ici est assez simple. Pour les deux photographies, le sujet est toujours latéral, de
profil, la disposition est perpendiculaire, presque à l’égyptienne et les plis de la bâche, présente
en arrière-plan, semblent faire apparaître les lignes de forces et les points d’intersections sur
lesquels se trouvent la tête, la croupe et les pattes des deux animaux. La composition est épurée
pour ne laisser apparaître que l’essentiel : l’animal.  Cette mise en scène rend les photographies
et les animaux statiques, ce qui est paradoxal quand on sait qu’un animal par nature est en
mouvement. On peut alors se demander s’ils seraient naturalisés ? Mais les détails de la fourrure
du lion, ou des muscles du cheval prouvent qu’ils étaient bien vivants au moment de la
photographie. 
 
 
L’ESPACE 
Pour les deux photographies nous avons au premier plan l’animal et à l’arrière-plan une bâche.
Cette simplicité permet de focaliser son regard sur l’animal et d’ainsi le détailler de manière très
précise.  
 
 
LA LUMIÈRE 
Ce point peut être difficile à élucider, mais plusieurs indices viennent fournir des informations
concernant l’éclairage de ces photographies. Dans les deux cas, si l’on observe avec attention,
nous pouvons voir que l’ensemble de l’animal est éclairé uniformément, ce qui peut supposer
que la lumière est artificielle ou, du moins, que le photographe n’a pas seulement usé de
l’éclairage naturel présent au moment de photographier ses sujets. De plus, les deux animaux
n’ont presque pas d’ombres visibles ce qui rajoute au sentiment d’une mise en scène construite
minutieusement. 
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LA COULEUR 
Les photographies sont toutes les deux en noir et blanc. 
 
L’ANGLE DE VUE
Ici, le photographe a choisi de se positionner frontalement, face à ses sujets, ce qui donne
l’impression que l’on observe, nous aussi, ces animaux, sur un même pied d’égalité.

► Pour aller plus loin...

Balthasar Burkhard a parcouru plusieurs zoos d’Europe et d’Amérique afin de réaliser des
portraits photographiques d’animaux. Ces clichés, réalisés selon les mêmes caractéristiques,
représentent un animal, de profil, devant une toile de fond. Ce dernier est ainsi représenté sans
son animalité, dans une immobilité improbable, quasi irréelle. Sommes-nous face à un animal
empaillé ? Il semble que Balthasar Burkhard aime jouer avec les faux-semblants. 
 
Certains clichés ont pris plusieurs jours pour être réalisés. Il était, en effet, malaisé de faire
prendre la pose aux animaux. La patience et la chance devaient toutes deux contribuer au
résultat. C’est là l’un des intérêts de cette série, à savoir la performance qui s’opère pour arriver
au cliché final. Ici, on retrouve l’histoire du portrait photographique à ses débuts, la complicité
entre le photographe et ses modèles induits par le temps de pose très long pour
l’enregistrement de la plaque sensible. 
 
On retient ici, tout comme dans ses paysages de Namibie par exemple, une recherche de
précision dans l’infime détail. Les poils des fourrures sont fins et soyeux, les muscles dessinés,
témoignant de leur puissance sauvage.
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Studio improvisé pour la photographie animalière, 1995-1996 • Photographie issue du livre Balthasar Burkhard édité par Steild en 2017, p.188
© Violette Pini : Animal Stage, 1996, lithographie argentique, 30,6 x 40,2cm



Balthasar Burkhard & Gustave Courbet

20

L'origine du monde, Gustave Courbet, 1866 L'Origine, Balthasar Burkhard, 1988

Les œuvres de Balthasar Burkhard rassemblent de nombreux sujets déjà évoqués  : les animaux, les
paysages, les fleurs, mais aussi les corps. Tout au long de sa carrière, il s’est intéressé au corps humain
et à sa représentation. Il a notamment réalisé, au cours des années 1980, toute une série de grands
formats mettant en avant des genoux, des jambes, des bras, des oreilles et même des corps entiers.
C’est d’ailleurs en 1988 qu’il réalise une photographie intitulée « L’Origine », en hommage à la célèbre
peinture de Gustave Courbet, « l’Origine du Monde » (1866).

Si la nudité peut surprendre ou interpeller dans un premier temps, nous pensons qu’elle se doit
d’être présentée dans sa réalité la plus simple, tout comme le fait Balthasar Burkhard dans ses
photographies. Il s’applique à représenter le corps, souvent féminin, avec réalisme. Cette notion
de réalisme ne peut qu’amener une nouvelle fois à parler de Gustave Courbet, peintre
précurseur du mouvement Réaliste, à qui le photographe fait référence dans trois des œuvres
exposées au Botanique. 

Gustave Courbet est un peintre français né en 1819 et
mort en 1877 à l’âge de 57 ans. Véritable figure du
Réalisme (mouvement artistique apparu en France et
en Grande Bretagne au milieu du XIXème siècle en
opposition avec le Romantisme), il s’applique à
représenter, dans des peintures souvent critiquées et
jugées scandaleuses, la réalité de ce qui l’entoure.
Là où, à l’époque, les grands formats étaient réservés
aux sujets historiques, bibliques, mythologiques ou
allégoriques, Courbet les utilise et dépeint un monde
familier, avec des scènes quotidiennes, domestiques. 

GUSTAVE 

QUI 

Gustave Courbet par Nadar © AFP / Leemage
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Dans la photographie L’Origine, la référence à Courbet est évidente, de par le titre et la
composition de la photographie. Ce tirage, sur papier baryté de 2m22 sur 1m25, représente en
gros plan un sexe féminin. Ici, l’identité du modèle est inconnue et l’on ne peut discerner son
visage. Il n’est pas question pour Balthasar Burkhard de sexualité mais plutôt de représenter,
comme il le ferait pour les animaux, ou les fleurs, une partie du corps humain, presque comme
un scientifique. Très détaché de ses modèles, Balthasar porte son intérêt sur les détails, les
aspérités de la peau, la pilosité et ce qui fait du corps ce qu’il est. En agrandissant le modèle, en
lui donnant une neutralité environnementale, le visage, le fragment de corps, les propriétés de la
peau deviennent paysage.
 
 
 
 
 
 
 
 
 
 
 
 
 
 
 
 
 
 
 
Les photographies intitulées La Vague de Balthasar Burkhard évoquent également la peinture,
du même nom, de Courbet. Le peintre a en effet réalisé une série d’œuvres représentant la mer,
tantôt calme, tantôt agitée. C’est en Normandie (France) que Balthasar Burkhard s’est rendu
pour réaliser sa série de vagues ainsi que la photographie La Source qui est la dernière référence
au peintre. 
 
Moins évident, le lien entre cette photographie et le tableau, du même nom, est pourtant
présent. Chez Gustave Courbet nous découvrons une femme nue, de dos, qui laisse couler dans
sa main gauche, l’eau sortant en un fin filet d’un rocher. Burkhard a choisi de réinterpréter ce
tableau en faisant disparaître la présence féminine. Dans sa photographie, monumentale
(environ 2 mètres de hauteur sur 1 mètre 40 de largeur), il trompe le visiteur en donnant
l’impression que cette source est, tout comme la taille du tirage, immense. Cependant, et il s’agit
de la même chose pour les photographies représentant des vagues, il joue avec les échelles et
ces vagues, tout comme cette source, qui paraissent imposantes, sont en réalité de taille
réduite.

La Vague, Gustave Courbet, 1870 La Vague, Balthasar Burkhard, 1993



La Source, Gustave Courbet, 1868 La Source 03, Balthasar Burkhard, 1988

Lors des prises de vues pour La Source, 1988
Photographie issue du livre Balthasar Burkhard édité par Steild en 2017, p.235
© Jennifer Gough-Cooper : Développement de la documentation autours de La Source, 1988, C-Print, 10,2 x 12,2cm, Archives AME
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Les photographies aériennes de paysages urbains et naturels

Balthasar Burkhard, a toujours été amoureux des voyages. Son père, qui était pilote dans les Forces
aériennes suisses, n’y était sûrement pas pour rien et lors de ses nombreux déplacements, Balthasar
s’asseyait toujours près des ailes de l’avion pour les prendre en photo. Ces ailes, face à l’azur, n’ont
jamais aboutis en tant qu’œuvre photographique mais elles ont certainement constitué les prémisses
de ses bras fragmentés et des Ailes de Faucon. 
 
Cependant d’autres œuvres ont émergé de ses déplacements aériens. Dans les années 1990 il
commence à prendre des photographies de villes comme Londres, Los Angeles, Chicago ou encore
Mexico. Plus tard, au début des années 2000, il s’éloignera des paysages urbains pour se consacrer
aux paysages naturels en survolant des mangroves, des sommets enneigés et des déserts, dont celui
de Namibie en 2000.
 
Les deux photographies que nous proposons à l’étude représentent d’un côté, la ville de Mexico,
photographiée par Balthasar Burkhard en 1998, et d’un autre, le désert de Namibie, photographié en
2000. Il s’agit ici de deux prises de vue en plongée représentant un plan d’ensemble de deux paysages,
l’un urbain, l’autre naturel. Ce cadrage amène chez chacune des photographies une grande
profondeur de champ qui donne le sentiment que la ville et le désert s’étendent à perte de vue. La
lumière, naturelle, révèle les paysages tels qu’ils étaient au moment de la prise vue, avec une légère
brume sur Mexico et un horizon infini pour la Namibie.
 
Dans la photographie de Mexico, la création humaine prend toute son ampleur et bien que la vue
aérienne procure une forte impression de fourmilière géante, la distance mise entre le photographe et
le sujet photographié donne un sentiment d’immobilité. 
 
Dans la photographie du désert de Namibie, c’est la puissance de la nature qui semble ressortir. Elle
est à appréhender comme un contrepied au développement toujours plus important des villes, illustré
dans la photographie précédente. Les dunes, présentes sur tous les plans, ondulent et forment des
courbes harmonieuses, sensuelles, soulevant chaque détail et invitant celui qui les regarde à faire
preuve de curiosité pour la topographie, la météorologie et la profonde transparence du ciel.
 
Pour l’une comme pour l’autre, les lignes directrices apparaissent, marquant les diagonales et
dirigeant le regard tantôt vers un cratère (Mexico) tantôt vers les sommets des dunes (Namibie).
 
Enfin, les grands formats d’impression permettent à la fois de bénéficier d’une vision d’ensemble, en
prenant du recul, en observant l’œuvre dans sa totalité, mais aussi et surtout, ils permettent de
pénétrer l’œuvre, en s’approchant, en cherchant chaque détail, en visualisant chaque courbe, chaque
route et en invitant tout un chacun au voyage.

Mexico, 1998 | Photographie argentique 
sur papier baryté, 137 x 227 cm

Namibia, 2000 | Photographie argentique 
sur papier baryté, 125 x 250 cm
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Les activités

ANNEXES.



L'ATELIER PHILO

Classes de secondaire (1 classe/atelier)

1h30 (120min)

90€ + 4,50 €/élève (Billet combiné Museum
+ Galerie : 5,50€).

Sur réservation (cf fiche contact)

QUEL(S) PUBLIC(S) ?

 
QUELLE DURÉE ?

 
QUEL(S) TARIF(S) ?

+ Droit d’entrée gratuit pour les accompagnants
et les écoles de la commune de Saint-Josse.
 
À QUEL MOMENT ?

Créer du lien entre philosophie
et arts plastiques,

Permettre la prise de position et
le développement d’un regard
critique,

Sensibiliser à l’image et aux arts
plastiques,

Amener des questionnements
pluriels et les argumenter.

OBJECTIFS RECHERCHÉS : 
 

 

 

 

Élaborer un questionnement philosophique
Assurer la cohérence de sa pensée
Prendre position de manière argumentée 

>>> L’Atelier Philo
 

Tous les ateliers ont pour objectif commun de développer le regard. Se rappelant que
regarder est un acte et que l’œil peut être envisagé comme un muscle. Dans nos sociétés de
l’image, apprendre à regarder contribue à développer sa sensibilité et à devenir autonome.
 
L’Atelier Philo ne s’entend pas comme un cours, ni une visite guidée. Il s’agit d’une expérience
de recherche, d’observation et de discussion collective facilitée par la présence du
médiateur culturel, philosophe de formation.  
 
L’Atelier Philo abordera par le biais d’une exposition d’art contemporain, des thématiques
actuelles faisant partie intégrante de la vie des élèves, citoyens en devenir. Au travers de
l’approche proposée, les différentes compétences du chapitre  «  Construire une pensée
autonome et critique » du programme seront exploitées : 
        

 
Et ce, au sein d’une institution culturelle reconnue à Bruxelles. L’occasion de la découvrir ou de
la redécouvrir, de s’y sentir à sa place en tant que citoyen et de stimuler la curiosité des élèves
pour les Arts et la culture !
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Apprendre à lire et parler l’image 

Inviter l’espace, repenser la nature 

>>> Quelles pistes de réflexions pour l’exposition 
       de Balthasar Burkhard ? 
 
L’exposition de Balthasar Burkhard et ses œuvres photographiques donneront l’opportunité à
vos élèves de s’interroger sur des thématiques environnementales, culturelles et urbanistiques.
Mais également sur des notions de production d’image par la photographie. 
 

 
Le but de l’atelier philo sera d’apprendre le langage de l’image photographique. Nous nous
arrêterons quelques instants devant ces images pour en observer les détails. Apprendre à
regarder commence par apprendre à ralentir. Nous écouterons alors le langage propre aux
images, afin de pouvoir les décoder. Nous explorerons différents aspects de la photographie
comme le cadrage, la lumière, le tirage, l’angle de la prise de vue et la disposition des sujets, afin
de se familiariser avec le langage photographique  ; langage qui est prédominant dans nos
sociétés de l’image. 
 

 
Ces reproductions monumentales parfois nous trompent. Quelle surprise de rencontrer un
chameau dans un musée ou d’apercevoir d’immenses corps humains  ! Ces sujets (animaux,
paysages, villes, corps…etc.) nous interpellent sur la mise en scène et la représentation de la
nature. Quelle différence y a-t-il entre un chameau pris en photo dans un studio ou dans son
environnement naturel ? Il s’agira, avec l’aide de la pensée de certains philosophes, de dépasser
l’opposition un peu simpliste entre la nature idyllique, encore vierge et sans histoire, composée
de forêts et d’animaux, et la culture humaine, construite et par conséquent non-naturelle. 
 
Au travers des réflexions de philosophes comme Timothy Morton, nous parlerons des humains
et du rapport à leur ville – entendue comme véritable écosystème – et des cultures animales –
s’adaptant et modifiant leurs environnements – prouvant ainsi leur essence relationnelle. Pour
Timothy Morton, nous sommes, nous humains, par essence, écologiques. Ainsi, l’intervention
réalisée sera axée sur la thématique générale intitulée « Relation sociale et Politique à
l’Environnement » qui se trouve au cœur de l’enseignement de philosophie et citoyenneté. 
 
Enfin si les crises actuelles deviennent perpétuelles (sociales, économiques, environnements) et
nous résignent à penser un futur fait de privation, des artistes comme Baltasar Burkhard nous
rappellent que le monde est infini de potentiel et qu’il ne demande que la créativité pour le
réinventer. L’histoire n’est écrite que dans l’œil de celui qui regarde.
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LES VISITES GUIDÉES

Pour tous (environ 25 personnes/guide)

1h (60min)

Groupes jeunes (-26) : 60€ + droit d'entrée
à l'exposition/personne

4,50 € : Bota'carte, groupe scolaire,
demandeur d'emploi  (Billet combiné
Museum + Galerie : 5,50€).

Sur réservation (cf fiche contact page 30)

QUEL(S) PUBLIC(S) ?

 
QUELLE DURÉE ?

 
QUEL(S) TARIF(S) ?

 
+ Droit d’entrée gratuit pour les accompagnants
et les écoles de la commune de Saint-Josse.
 
À QUEL MOMENT ?

Apporter des clés de
compréhension de l’exposition
par la présence d’un médiateur
culturel.

Ouvrir une fenêtre sur le
travail de l’artiste et les
thématiques abordées.

Sensibiliser au secteur des arts
plastiques et au fonctionnement
d’un Centre Culturel.

OBJECTIFS RECHERCHÉS : 
 

 

 

>>> Les visites guidées
 
Vous souhaitez vous rendre au Botanique pour découvrir l’exposition en présence d’un guide ?
 
C’est possible  ! Au service pédagogique, nous vous donnons l’opportunité de venir, avec votre
classe, et de profiter, pendant une heure, de la présence d’un guide – médiateur, pour
appréhender l’exposition autrement. Ainsi, vos élèves pourront orienter leur regard et leurs
interprétations personnelles des œuvres exposées, par l’éclairage apporté au travers du
discours du guide. 
 
Enfin, ce temps d’échange et de découverte permettra à tous de se familiariser avec l’expérience
d’une sortie au musée et de sensibiliser les scolaires à l’art photographique et plus globalement,
aux arts plastiques.
 

>>> Le plus :
 
Sortir des salles de classe pour se rendre dans un musée, quel qu’il soit, peut représenter, pour
certains enfants, une première. C’est pourquoi, au Botanique, nous souhaitons accompagner
cette nouvelle aventure pour qu’elle soit vécue positivement et qu’elle suscite, pourquoi pas,
l’envie d’en découvrir davantage. 
 
Ainsi, nous proposons de venir intervenir gratuitement dans les classes en amont de la visite.
Pendant une heure nous présenterons Le Botanique, son fonctionnement, le processus de
création d’une exposition et l’artiste qu’ils seront amenés à découvrir. 
 
N’hésitez pas à nous contacter si vous souhaiter bénéficier de cette intervention.
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BACKSTAGE

Secondaires  (2 classes/journée)

10h - 15h30

Gratuit

Les dates possibles pour le projet
Backstage sont dépendantes du planning
des résidences et des expositions du
Botanique. Ainsi, si vous êtes intéressé.e
et avez envie de faire vivre cette
expérience à votre classe, veuillez
contacter directement Pierre de Lune
qui centralise les demandes et se charge
ensuite de vous faire des propositions de
date dès qu’un créneau est disponible.

QUEL(S) PUBLIC(S) ?

 
QUELLE DURÉE ?

 
QUEL(S) TARIF(S) ?

 
À QUEL MOMENT ?

Sensibiliser le public scolaire et
enseignant au fonctionnement
d’un centre culturel,

Faire découvrir l’envers du décor et
la pluridisciplinarité d’un lieu comme
le Botanique,

Sensibiliser aux métiers de la
culture,

Sensibiliser aux domaines artistiques
présentés (musique et arts
plastiques),

Favoriser les échanges entre le
secteur artistique et scolaire.

OBJECTIFS RECHERCHÉS : 
 

 

 

        

 

>>> Backstage
 
En partenariat avec Pierre de Lune et PointCulture, le Botanique propose le projet « Backstage ».
Backstage, c’est proposer un accompagnement adapté pour faire en sorte qu’enseignants et
élèves puissent découvrir, pendant une journée d’immersion, l’envers du décor et le
fonctionnement d’un Centre Culturel. 
 
Ainsi, ils seront plongés dans les coulisses d’une salle de concert, ils appréhenderont les métiers
de la culture et   vivront un moment hors du temps lors d’un showcase musical et d’une
rencontre avec le groupe ou l’artiste en résidence.
 
 
 

>>> Contacter Pierre de Lune
 
Pierre de Lune | Centre Scénique Jeunes Publics de Bruxelles
elsa.wittorski@pierredelune.be
+32 2 218 79 35
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BOTA KIDS

à partir de 3 ans 

2h (120min)

15 ans et moins : 5€
+ de 15 ans : 8€ 

Prochaine date : 

Dimanche 1er décembre 2019

QUEL(S) PUBLIC(S) ?

 
QUELLE DURÉE ?

 
QUEL(S) TARIF(S) ?

 
À QUEL MOMENT ?

 

10h : Visite de l'exposition de Balthasar
Burkhard
11h - 12h : Concert de Sarah Carlier à la
Rotonde 
12h : Verre de l'amitié

1ère heure : 
Visite de l'exposition en cours
avec guide expérimenté.
Si pas d'exposition : visite du site
du Botanique

2ème heure : 
Concert adapté : 90dBA / 45min

Verre de l'amitié 

DÉROULEMENT D'UN BOTA KIDS
 

 

 

>>> Les Bota Kids  
 
Connu pour sa programmation de concerts et d'expositions d'art, le Botanique présente le
projet  « Bota Kids », une ouverture à la musique et aux arts visuels qui permettra aux enfants de
découvrir, à leur hauteur, le monde des concerts et des expositions.
 
Pendant deux heures, nous offrons la possibilité aux plus jeunes de venir découvrir ce que leurs
parents viennent habituellement voir au Botanique à travers une formule adaptée. La présence
d’un.e guide ainsi qu’un espace enfant seront proposés pendant le temps de visite puis, lors du
concert, la durée sera adaptée à 45 minutes, la capacité réduite et une limitation du volume
sonore fixée à 90dBA.
 
En bref, la formule idéale pour venir profiter d’un moment privilégié tout en développant sa
sensibilité artistique à tout âge !
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DIMANCHE INTERACTIF

Ouvert à tou.te.s

1h30 (90min)

Droit d'accès à l'exposition.

Dim. 01.12.19 | 15:00 – 16:30 | FR/NL
Dim. 02.02.2020 | 15:00 – 16:30 | FR/NL

QUEL(S) PUBLIC(S) ?

 
QUELLE DURÉE ?

 
QUEL(S) TARIF(S) ?

 
À QUEL MOMENT ?

>>> Les dimanches interactifs
 
Le premier et le dernier dimanche de
chaque exposition présente au Museum,
le Botanique offre la possibilité à toutes
et tous de découvrir ou redécouvrir le
travail de l’artiste exposé au travers d’une
visite guidée gratuite animée par un guide
expérimenté. 
 
Les dimanches interactifs sont alors le
moment d’appréhender les œuvres
autrement, seul, en famille ou entre amis !

LES TALKS

Ouvert à tou.te.s

1h30 (90min)

6,50€

Jeudi 09.01.20 | 18:30 – 20:00 | FR

QUEL(S) PUBLIC(S) ?

 
QUELLE DURÉE ?

 
QUEL(S) TARIF(S) ?

 
À QUEL MOMENT ?

>>> Les Talks
 
Dans le cadre de ses expositions au
Museum, le Botanique met en place des
Talks entre l’artiste exposé et un invité
spécialiste dans son domaine. Les Talks,
ouverts à tous, sont ainsi l’occasion de
rencontrer l’artiste et d’aborder son
travail par le biais de la discussion. 
 
Dans le cadre de l’exposition de Balthasar
Burkhard, l’artiste ne pouvant être
présent car décédé en 2010, une
conversation sera organisée entre
Laurent Busine et Jean-Marc Bodson.
 
L’occasion également de présenter la
nouvelle publication éditée à l’occasion de
l’exposition.is !
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Réserver une visite ?
Participer au projet Backstage ?
Participer au projet d’Ateliers Philo ?
Proposer un projet en collaboration avec notre équipe ?
Demander davantage d’informations sur l’offre pédagogique du Botanique ?

Vous pouvez nous joindre par mail à l’adresse : expos.edu@botanique.be
Ou par téléphone au : 02 226 12 75 ou 02 226 12 18
Ou directement au Botanique en prenant rendez-vous avec nous.

POUR JOINDRE L’ÉQUIPE PÉDAGOGIQUE DU BOTANIQUE
>> Toute l’année du lundi au vendredi de 9h30 à 17h30 par téléphone.

 
 

 
 
 
 
 

Vous souhaitez...
 

 

Contactez-nous !
 

 
 
 
N’hésitez pas à nous contacter, nous nous tenons disponibles pour répondre à vos
demandes et interrogations concernant le programme pédagogique du Botanique.
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