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"La classe, l’œuvre !" est une opération d'éducation artistique et culturelle adossée à la "Nuit européenne des musées". Elle s'inscrit dans le parcours
d'éducation artistique et culturelle de l'enfant et a pour objectif de valoriser les collections patrimoniales auprès des élèves et des enseignants. Elle s'adresse
aux établissements scolaires (de la maternelle au lycée), aux musées de France, aux services d'archives et aux structures labellisées (FRAC, Centres d'art,
Maisons des Illustres...).
Un partenariat entre une classe et un musée ou un lieu de conservation, de collection ou d'exposition
Créée en 2013, par les ministères de la Culture et de l’Éducation nationale, "La classe, l’œuvre !" s’inscrit dans le parcours d’éducation artistique et culturelle
de l’élève.
 Son objectif est de favoriser le contact direct entre les élèves et les œuvres par le biais d’une collaboration entre les structures culturelles et les
établissements scolaires de proximité.
Les enjeux sont multiples : 

inciter les enseignants à se saisir des ressources culturelles de proximité ;
inviter les musées à diversifier leurs dispositifs de médiation afin de varier les approches et les niveaux de lecture des œuvres et objets scientifiques et
historiques ;
familiariser les élèves avec les musées et les établissements culturels en général. 

Les jeunes s’approprient un ou plusieurs objets choisis dans les collections du musée et en donnent une interprétation sous la forme de productions
plastiques, numériques, audiovisuelles, scéniques, textuelles… 
 Ils sont enfin invités à devenir des passeurs de culture auprès de leur famille et du public en proposant une médiation lors de La Nuit européenne des musées.
En impliquant activement les élèves et leurs familles lors de la Nuit européennes des musées, l'opération vise notamment à réaffirmer et valoriser auprès du
grand public l'une des missions essentielles des lieux bénéficiant de l'appellation Musée de France : "concevoir et mettre en œuvre des actions d'éducation et
de diffusion visant à assurer l'égal accès de tous à la culture".
Principes de l’opération
L’opération repose sur la collaboration étroite entre une classe (de la maternelle au lycée) et un musée de proximité. Les élèves de la maternelle au lycée sont
invités, par leurs enseignants, à : 

découvrir et étudier une ou plusieurs œuvres du musée durant l'année ;
interpréter une œuvre issue des collections des Musées de France et s'en inspirer pour créer des productions en lien avec l’œuvre ;
concevoir une médiation des œuvres étudiées pouvant être présentée aux visiteurs, notamment à l’occasion de la Nuit européenne des musées. Les
productions prennent la forme d'une analyse ou d'un développement spontané fondé sur ce que l'œuvre sollicite dans l'imaginaire des jeunes. 

Ce dispositif est emblématique de la démarche de l’éducation artistique et culturelle puisqu’il en conjugue activement les 3 piliers :
 - une rencontre avec les œuvres;
 - des pratiques artistiques ;
 - des connaissances (que l’élève doit pouvoir, à son tour, transmettre).

1/ LE PROJET: LA CLASSE, L’ŒUVRE!

https://nuitdesmusees.culture.gouv.fr/


No hi ha poble sense cultura, 
BEN (Benjamin Vautier, dit), 

1987, 
acrylique sur toile, 

100 x 100 cm, 
Musée d’art moderne de Céret, 

© Ben Vautier / Adagp, Paris.
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3/. COMMENTAIRE DE L’ŒUVRE 
« MA DÉFINITION DE L’ART C’EST : ÉTONNE, SCANDALISE, PROVOQUE OU BE YOURSELF,
SOIT NOUVEAU, APPORTE, CRÉE »

« Que peut-on faire de nouveau en art ? » est une interrogation fondamentale chez Ben.
Dès 1957, Ben entreprend un inventaire des formes déjà utilisées par les artistes. Cette démarche lui
permet de repérer des sujets inexploités par ces prédécesseurs. Lorsqu'il constate que la forme de la
banane n'a jamais été utilisée dans l'art, il s'en empare, marquant ainsi une prise de position radicale : il
s'agit moins de créer du beau que de briser les conventions et d'aller au-delà des normes établies.
Pour Ben, l'art ne réside pas dans la recherche de l'esthétique traditionnelle ou de la beauté, mais dans
l'idée de produire quelque chose de nouveau, un élément qui vienne bousculer la vision de l'art et de la
culture. Cet aspect de son travail fait de lui un artiste de l'avant-garde, une catégorie qui, par définition,
se distingue par son engagement à être à la fois précurseur et provocateur.
Un jour, Ben montre ses dessins de Bananes à Yves Klein qui lui dit : « Les bananes c’est du sous-
Kandinsky, expose plutôt tes grands poèmes à l’encre de Chine, c’est plus authentique. La banane
c’est de l’abstraction et l’abstraction c’est fini tandis que dans l’écriture avec le sens, il y a ouverture sur
la réalité… Chez toi ce qui compte c’est l’écriture. ».
Au tout début des années 1960, Ben commence, alors, à couvrir les murs de sa boutique, puis ceux de
Nice, de phrases, de slogans, d’aphorismes, avant de les inscrire sur des panneaux, des toiles ou des
objets.
Tour à tour caustique, drôle, dramatique, érudit ou populaire, il sait jouer avec les mots et les symboles
pour offrir une vision du monde profondément personnelle. En tant que véritable chroniqueur de son
époque, il parvient à capter les paradoxes, les contradictions et les absurdités de la société
contemporaine.
Sa capacité à osciller entre fausse naïveté et réalité crue lui permet d'interroger les normes et de
remettre en question les représentations traditionnelles. Parfois, son approche semble simple ou
décalée, mais derrière cette apparente légèreté se cache souvent une critique acerbe de l'ordre établi
ou des conventions sociales. Ben invite son public à réfléchir sur des sujets aussi variés que la culture,
la politique et les rapports humains, en mettant en lumière la complexité de notre monde moderne tout
en le présentant sous des angles parfois inattendus.



L’écriture et l’ethnisme :
Au milieu des années 1950, Ben rencontre François Fontan (né en 1929, il fonde en 1959 le Parti
nationaliste occitan à Nice). Ben se présente alors comme « cosmopolite et universaliste», mais ce
dernier le rallie à sa thèse de la réalité des ethnies.
Ben dira à l’issue de leur rencontre : « avec François Fontan, je me suis rendu compte que les peuples,
les langues et les cultures existaient, que ces trois éléments étaient inextricablement liés : pas de
peuple sans sa langue, pas de langue sans sa culture et surtout que les peuples avaient le droit de se
battre pour exister donc que tout énoncé des droits de l’homme universel devait contenir le droit des
peuples à parler leur propre langue. J’ai alors, et c’est mon apport personnel en tant qu’artiste d’avant-
garde cherchant le nouveau, établi (à travers Duchamp, Cage et Lévi-Strauss) un lien entre l’ethnisme
de Fontan et l’art contemporain ».

« No hi ha poble sense cultura ni cultura sense llengua » signifie : « Il n’y a pas de peuple sans culture ni
culture sans langue ». 
Dans cette citation, Ben exprime une réflexion profondément ancrée dans l'idée que les peuples, leurs
langues et leurs cultures forment un ensemble indissociable. Il met en lumière l'importance de ces trois
éléments, affirmant que la langue est essentielle à l'existence d'un peuple, et qu'aucun peuple ne peut
vivre sans sa culture et sans la possibilité de s'exprimer dans sa propre langue. Cette prise de position
sur la défense des droits des peuples à parler leur propre langue, à préserver leur culture et à se battre
pour leur existence, s'inscrit dans une vision du monde qui lie art et engagement politique.
Pour Ben, l'art ne doit pas seulement se limiter à une forme esthétique, il doit aussi porter un message
de résistance et de libération culturelle. 
En tant qu'artiste d'avant-garde, Ben cherche à dépasser les frontières traditionnelles de l'art pour en
faire un outil d'émancipation et d'affirmation des identités culturelles, en particulier celles des peuples
souvent marginalisés. Son apport personnel réside dans l'intégration de ces idées ethniques et
culturelles à l'art contemporain, soulignant la puissance de la langue comme élément fondamental de la
lutte pour l'existence et l'autodétermination des peuples.
L’art contemporain devient ainsi le vecteur d'un discours politique et social fort.



4/. L’ARTISTE ET SON TRAVAIL 

BEN VAUTIER
Qui est  l’artiste? 

Benjamin Vautier, plus connu sous le nom d'artiste
Ben, est un artiste français né le 18 juillet 1935 à
Naples, en Italie. Sa famille s'installe en France
lorsqu'il est enfant et il grandit à Nice. Ces
influences multiculturelles nourrissent son
approche artistique.

Il est principalement célèbre pour ses œuvres
textuelles, dans lesquelles il utilise une écriture
manuscrite expressive pour transmettre des
messages souvent provocateurs, philosophiques
ou humoristiques.
Influencé par le lettrisme*, Dada* et le mouvement
surréaliste*, Ben défend l’idée que « tout est art » et
que « tout est possible en art ».

Dans les années 1950, il commence à explorer
l'art conceptuel et s'intéresse à l'avant-garde.

En 1958, Ben ouvre un magasin*, Ben’s Shop, à
Nice, qui devient rapidement un lieu de rencontre
pour les jeunes artistes, notamment ceux de
l’École de Nice*, comme César, Arman, Martial
Raysse et plus tard Niki de Saint Phalle. Ce
magasin se transforme en un espace où ces
artistes peuvent échanger, exposer leurs œuvres,
et réfléchir à de nouvelles façons de concevoir
l'art.

En 1962, Ben Vautier rencontre George
Maciunas, le fondateur du mouvement Fluxus* et
devient un membre actif du mouvement. Fluxus,
qui se caractérise par son approche
expérimentale de l'art, se distingue par ses
happenings*, ses performances et ses œuvres qui
brisent les frontières traditionnelles de l'art.
Ben joue un rôle majeur dans la diffusion de
l'esprit Fluxus en France et devient un défenseur
d'un art radical, un art qui repense les limites et
les non-limites de la création artistique, souvent
en intégrant des éléments de la vie quotidienne et
en repoussant les frontières entre l'art et le non-
art.



Explorant les formes de l’aléatoire et de la spontanéité, Ben
brouille les frontières entre vie et art et tente de s’approprier
le monde en tant qu’œuvre d’art.
À partir des années 1960, il signe tout ce qu’il trouve : des
trous, des boîtes mystères, des coups de pieds, des
poules, allant même jusqu’à signer des personnes vivantes,
inconnues croisées dans la rue ou sa propre fille (Eva) en
1965, alors âgée de 3 mois.

Sa propre signature devient le sujet principal de ses
œuvres, réalisant des tableaux composés seulement de
celle-ci.
Il débute également sa série des Tas, entassant de la terre
et des déchets sur des terrains et les signant.
Dès lors, les notions d’appropriation et de « tout »
modélisent son œuvre et renvoient à son exploration du
concept de « l’ego », du « moi » et de l’importance de
l’autoréférence en art. Sa théorie de l’ego rejoint sa théorie
générale de l’art qui est que toute vie est survie et que l’ego
est une forme de survie.

Cultiver son ego, avec humour, lui permet donc de survivre.
Son manifeste Moi Ben, je signe, publié en 1960, montre la
radicalité de sa démarche. Défendant la maxime « la vie ne
s’arrête jamais », l’artiste mêle également vie et art dans ses
actions et performances dans lesquelles il rejoue les codes
des happenings développés aux Etats-Unis dans les
années 1950. Ses performances, appelées Vomir, Hurler,
et Dire la vérité, qu’il réalise dans les rues de Nice,
prévenant ou non le public, sont des actions simples
apportant une réflexion sur la vie quotidienne.
Les débats, qu’anime l’artiste depuis 1974, font partie
intégrante de son œuvre et renvoient là encore à sa volonté
de briser les barrières entre la vie et l’art.

Il ouvre en 2010 à Nice « l’espace à débattre »,
aujourd’hui devenu la galerie de sa fille Eva Vautier, lieu
d’expositions, de performances, de débats et de
rassemblements citoyens.
Disciple de Marcel Duchamp*, attiré par la provocation,
et proche d’Yves Klein* et des Nouveaux Réalistes*, Ben
est convaincu que « l’art doit être nouveau et apporter un
choc ». Il expose par exemple un flacon d’urine étiqueté
au Grand Palais lors de l’exposition « 72, douze ans d’art
contemporain en France ». Ce flacon est bien sûr une
référence à la Fontaine et à Air de Paris de Marcel
Duchamp, mais renvoie également à l’œuvre Merde
d’artiste de Piero Manzoni.

Ben met également Dieu en boîte qu’il signe et jette à la
mer. Ce goût pour la provocation
est également visible dans sa pratique de la
performance. En 1969, par exemple, il réalise la
performance Se taper la tête contre les murs jusqu’à ce
que son sang tache le mur et que sa
douleur soit intolérable.
Il participe également à la destruction de l’art et à
l’éclatement de l’œuvre de l’art en écrivant en 1963 : «
Je, soussigné, Ben Vautier déclare authentique œuvre
d’art : l’absence de l’art ». Ce sens de la provocation va
de pair avec sa quête, quasi obsessionnelle, de la
nouveauté. Pour Ben, ce n’est pas le beau ou le laid qui
comptent en art mais le fait d’apporter sans cesse du
nouveau.



BEN VAUTIER
A Céret

1966 – Un musée ouvert sur l’art de son
temps.
En 1966, sous l’impulsion du nouveau
conservateur Claude Massé (1966 – 1969),
le musée s’ouvre à l’art contemporain.
En juillet 1966, l’exposition Impact I présente
de très jeunes artistes surtout issus de Nice
et de Paris, qui quelques années plus tard
vont constituer l’image de marque de l’art en
France. Parmi eux, citons Arman, Bioulès,
Toroni, Viallat (qui en réalisera l’affiche),
Ben… Les happenings se succèdent dans la
ville notamment sur la Place Picasso.
Cette exposition manifeste trouvera un
second écho à l’été 1972 avec Impact II.

Exposition Impact I , Céret, juillet 1966, 
concert Fluxus : Zen for Head.



Tirez, Ben (Benjamin Vautier, dit), 1966,
oeuvre montée sur caisson, acrylique sur
toile, ficelle, 50 x 61 x 11,5 cm, donnée par
l’artiste après l'exposition Impact I en 1966,
Musée d’art moderne de Céret, © Ben
Vautier / Adagp, Paris

Marianne en deuil pour non respect des
droits des peuples, (Benjamin Vautier, dit),
1989, sculpture, plâtre,tissu,os,bois, 69 x 37
x 20 cm, pièce réalisée à l'occasion du
concours "Une Marianne pour la Ville de
Céret" en 1989. L'artiste a fourni un schéma
descriptif de l'installation ainsi qu'un autre
panneau portant l'inscription "aveugle aux
droits des cultures minoritaires, Ben " et un
bandeau noir pour une combinaison différente
dans la présentation de la Marianne. Il
propose trois combinaisons: bandeau sur les
yeux et panneau "aveugle aux droits des
cultures minoritaires", ou voile noir sur le
visage avec écriteau "en deuil pour non
respect des droits des peuples, ou encore
voile noir sur le visage avec panneau "en deuil
pour non respect des droits des peuples" et
les ossements disposés autour. Achat à la
Mairie de Céret en 1990, musée d’art
moderne de Céret, © Ben Vautier / Adagp,
Paris

Le camembert déborde, Ben (Benjamin
Vautier, dit), 1986, Peinture, technique
mixte et assemblage, 50 x 25,5 cm, musée
d’art moderne de Céret, © Ben Vautier /
Adagp, Paris

Monsieur France, Ben (Benjamin Vautier, dit),
1987, oeuvre en 3 dimensions, morceaux de
puzzle, plâtre, sur isorel peint, 79,5 x 59 cm,
musée d’art moderne de Céret, © Ben
Vautier / Adagp, Paris



5/. GLOSSAIRE 
DADA
Le mouvement Dada est un mouvement artistique et
littéraire qui a émergé pendant la Première Guerre
mondiale, dans les années 1916-1917, caractérisé par son
rejet des conventions artistiques et sociales établies. Né
principalement à Zurich, en Suisse, au Cabaret Voltaire, un
café-restaurant où des artistes, poètes et intellectuels se
réunnissaient, le mouvement Dada a été une réponse à
l'absurdité de la guerre et à la désillusion face aux valeurs
traditionnelles de la société occidentale.
Les principaux principes du mouvement Dada sont :
- La révolte contre la rationalité et la logique : Les dadaïstes
rejetaient la rationalité et les normes de la société
bourgeoise qu'ils considéraient responsables de la guerre.
Ils se moquaient des valeurs traditionnelles de la culture
occidentale qu'ils jugeaient déconnectées de la réalité.
- L'absurde et le hasard : Le Dadaïsme valorisait l'absurde,
l'irrationnel et le non-sens. Les artistes dadaïstes ont exploré
des formes d'art spontanées, créant des œuvres qui
déstabilisaient le spectateur par leur manque de logique
apparente. L'utilisation du hasard et du geste aléatoire dans
la création était souvent employée pour rejeter l'idée d'une
intention artistique trop contrôlée.
- Le collage et assemblage : Les dadaïstes ont expérimenté
de nouvelles techniques comme le collage (combinant des
éléments disparates), l'assemblage (création d'œuvres à
partir d'objets trouvés) et la ready-made (des objets du
quotidien présentés comme des œuvres d'art, le plus
célèbre étant "La Fontaine" de Marcel Duchamp, un urinoir
signé).
- La provocation et subversion : Le mouvement a cherché à
choquer le public et à remettre en question les conventions
sociales et artistiques. Les dadaïstes ont organisé des
performances, des manifestations et des expositions pour
provoquer et déconcerter les spectateurs. Ils ont souvent
intégré des éléments de performance dans leurs œuvres,
avec des lectures de poésie sonore ou des spectacles
interactifs.

ÉCOLE DE NICE
L'École de Nice est un groupe d'artistes associés à la scène
artistique contemporaine de Nice dans les années 1960 et
1970. Bien que le terme École de Nice n'ait pas été
officiellement défini comme une école formelle avec une
structure académique, il fait référence à une mouvance
d'artistes qui ont en commun un certain esprit de liberté,
d'expérimentation et de diversité stylistique, souvent en
rupture avec les conventions établies de l'art traditionnel.
L'École de Nice se distingue par plusieurs aspects : la
liberté formelle et créative, l’interaction entre le public et
l'art, l’exploration des matériaux (forte tendance à utiliser des
matériaux non traditionnels, allant de l'assemblage d'objets
trouvés à des installations plus expérimentales).
Quelques artistes clés associés à l'École de Nice :
Yves Klein : L'un des artistes les plus célèbres liés à Nice,
bien qu'il soit souvent plus associé à l'Art Nouveau Réaliste
et au monochrome, notamment son "International Klein
Blue" (IKB). Klein a travaillé sur des performances et des
œuvres qui cherchaient à dépasser les frontières
traditionnelles de l'art.
Niki de Saint Phalle : Connue pour ses sculptures colorées
et ses « Nanas » (grandes sculptures de femmes aux formes
généreuses), elle a aussi exploré des thèmes de
l'émancipation féminine et du féminisme dans ses œuvres.
Et bien entendu, Ben: Un artiste qui a utilisé le texte et la
performance dans ses œuvres, célèbre pour ses œuvres
conceptuelles et ses jeux de mots, souvent provocateurs.
Ben était l'un des représentants du mouvement Fluxus.

FLUXUS
Le mouvement Fluxus est un mouvement artistique des
années 1960 qui rejette les formes traditionnelles d'art.
Les artistes Fluxus cherchent aussi à impliquer le public
dans leurs œuvres, souvent à travers des performances ou
des événements où le spectateur devient acteur.
Fluxus mélange différents types d'art : musique, poésie,
théâtre, vidéo, et plus encore. L'idée était de brouiller les
frontières entre les disciplines.
Les artistes remettent en question l'art classique et les
règles établies. Ils utilisent des objets quotidiens et des
gestes simples pour créer des œuvres , souvent absurdes
et provocatrices. Fluxus veut rendre l'art accessible à tous,
en utilisant des matériaux simples et des concepts faciles à
comprendre.
Les artistes du mouvement : George Maciunas, Yoko Ono,
Nam June Paik, et John Cage.

HAPPENING
Un happening est une forme d'art sous forme de
performance qui émerge dans les années 1950 et 1960. Il
s'agit d'un événement ou d'une action improvisée qui
implique la participation du public et qui peut inclure des
éléments visuels, sonores, corporels et parfois même
théâtraux. Contrairement aux œuvres d'art traditionnelles qui
sont statiques ou préétablies (comme une peinture ou une
sculpture), le happening est souvent spontané, interactif et
peut être perçu comme un moyen de briser les conventions
et de renverser la séparation entre l'artiste et le spectateur.
Les happenings peuvent inclure des éléments comme des
installations, de la musique, de la danse, des interventions
dans des espaces publics ou même des actions absurdes,
souvent dans un esprit de contestation des normes sociales
et artistiques. L’action éphémère est souvent enregistrée
par le biais de la photographie ou de la vidéo.

LETTRISME
Le lettrisme est un mouvement artistique et culturel
d’avant-garde fondé en 1945 par Isidore Isou, poète
et théoricien d’origine roumaine. Ce courant met la
lettre au centre de la création artistique, explorant ses
potentialités esthétiques au-delà de sa fonction
linguistique traditionnelle. La lettre est un matériau
artistique autonome, se détachant de son rôle
traditionnel de simple support à la communication
verbale. Cette approche radicale a permis de
renouveler le rapport entre le texte, le son et l'image,
en transformant la lettre en un objet plastique, un
élément visuel et phonétique à part entière.



MAGASIN
Le magasin de Ben est une accumulation qui témoigne de
l'esthétique du bricolage et du refus du sérieux propre à
l'esprit Fluxus. En 1958, Ben crée à Nice son magasin, où il
vend et achète des objets, disques et appareils photo. Il le
transforme en un centre d'art total, lieu de publications, de
rencontres et de discussions qui réunit des artistes de
nombreux horizons. Il y assemble de multiples éléments en
une sculpture évolutive, qu'il nomme N'importe quoi. En
1974, Ben démonte son magasin pour l'installer au sein du
centre Pompidou. Les parois, "tableaux" ou objets sont
recouverts de mots écrits avec son style rond et naïf. Les
phrases célèbrent la vie et interrogent le statut de l'artiste et
la condition humaine.

NOUVEAU RÉALISME
Le Nouveau Réalisme est un mouvement artistique français
qui émerge au début des années 1960, fondé par le critique
d'art Pierre Restany, composé de plusieurs artistes français
et internationaux. Ce mouvement est souvent vu comme une
réaction à l’abstraction et à l'art informel, en insistant sur
une relation directe avec le réel et le quotidien. Il est aussi
une forme de critique de la société contemporaine. L'art
devient un moyen de remettre en question la société de
consommation qui façonne les individus en critiquant ses
excès et ses dérives. Les artistes cherchent à transformer le
quotidien en art. Cela inclut une utilisation directe d’objets
trouvés, de matières industrielles, de déchets et de
publicité, qu'ils intègrent dans leurs œuvres. Principaux
protagonistes : Arman, César ou encore Jacques Villeglé.

READY-MADE
Un ready-made est une œuvre d'art créée à partir d'un objet
ordinaire, trouvé dans la vie quotidienne, qui est transformé en
œuvre d'art simplement par l'intention de l'artiste. Le terme est
inventé par Marcel Duchamp au début du 20ème siècle.  L’objet
du quotidien devient une œuvre d'art simplement en étant exposé
dans un musée ou une galerie.
L'objet est généralement présenté dans son état brut, sans
modification majeure. Le ready-made remet en question la notion
traditionnelle d'authenticité et de créativité, car l'œuvre est souvent
un objet "prêt à l'emploi", déjà fabriqué avant l'intervention de
l'artiste. L'un des exemples les plus célèbres de ready-made est
Fountain (1917) de Duchamp, un urinoir signé "R. Mutt" et exposé
dans une galerie d'art. Cet acte radical a profondément remis en
question les idées sur l'art et l'objet et a ouvert la voie à des
pratiques artistiques contemporaines.

SURREALISME 
Le surréalisme est un mouvement artistique et littéraire qui apparaît dans
les années 1920, en réponse aux horreurs de la Première Guerre
mondiale et à l'absurdité perçue de la condition humaine. Il cherche à
libérer l'esprit de ses contraintes rationnelles et à explorer le monde de
l'inconscient et du rêve. Le terme "surréalisme" a été introduit par le
poète français André Breton en 1924 avec la publication de son premier
Manifeste du surréalisme. Le surréalisme vise à libérer la pensée humaine
des contraintes de la logique et de la raison. Les surréalistes croient que
l'inconscient est une source importante d'inspiration créative. Ils
s'intéressent particulièrement aux rêves, aux hallucinations, aux
associations libres de pensées, et aux processus psychiques comme le
délire et le fantasme. Les artistes surréalistes expérimentent avec des
techniques comme l’écriture automatique, où l'on écrit ou dessine sans
intention consciente, pour laisser les pensées et images surgir librement.
Les principaux représentants du surréalisme sont André Breton,Salvador
Dalí, André Masson, René Magritte, Max Ernst ou encoreJoan Miró. Les
techniques les plus utilisées sont l’écriture automatique, le cadavre
exquis, le frottage, le grattage et les différents collages et assemblages.
Le surréalisme a eu une influence majeure sur l'art, le cinéma, la
littérature, et même la mode. Il a ouvert la voie à des mouvements
ultérieurs comme le pop art ou fluxus. 

Le magasin de Ben, Ben (Benjamin Vautier, dit),
1958 – 1973, œuvre en 3 dimensions,
installation, matériaux divers, 402 x 446 x 596
cm, Centre Pompidou, Paris.
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