Que reste-til aujourd’hui de nos tabous? Comment se manifeste ce
qu'il est convenu d'appeler le sacré 2

le présent ouvrage s'intéresse aux relations entre la notion diffuse
de sacré et l'actualité récente des pratiques artistiques. Par son
expérience de chercheur, d'artiste, de critique ou de commissaire,
chaque auteur propose une lecture pour comprendre comment le
sacré innerve les pratiques actuelles les plus significatives.

Quvrant sur une typologie des artistes ayant maille & partir avec la
mort et le sacré, ce livre prend la question du politique & bras-e-corps
sans renoncer & fravailler par exemple les notions de présence et
d’« objet actif ».

Les ceuvres d'artistes comme Christian Boltanski, Eduardo Kac, Wim
Delvoye, Jean-Jacques Rullier, Anish Kapoor ou Pierrette Bloch y font
I'objet d'études détaillées.
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la figure sacro-sainte :
de |'ironie au sacrilége et inversement

Honte cuisante : barbare obtus, avoir pro-
fané la sacrosainte PARCLE en omettant
de fourner sept fois sa langue dans sa
bouche.

(Michel Leiris, A cor ef ¢ cri)!

Cette remarque de Michel Leiris concerne la « gaffe type : cefte
chose que I'on a dite alors gu'elle n'était pas & dire ». Auv-deld de la faute
morale qui consiste & blesser son interlocuteur ou de la géne de parafire
irrévérencieux, I'écrivain se montre bien davantage préoccupé par « la
grave atteinte quon a portée au langage en le fourvoyant, en I'engageant
par inadvertance dans une mauvaise voie, pire que celle du mensonge car
elle n‘est pas comme celuici invention délibérée mais grosse bétise ».

le pire serait donc pour 'artiste de ne pas maitriser sa matiére
premiére : ici, la parole qui échappe & I'écrivain. En faire un mauvais
usage, c'est|'insulter, la profaner. Cette profanation pourrait étre comprise
dans son sens général d'irrespect, mais elle concerne la sacro-sainte
parole. Un adjectif étrange et redondant - sacré et saint — qui, presque
dans tous les cas, raille la chose ainsi qualifiée. Comme si I'addition de
ces deux mots faisant référence & l'intouchable, I'infangible, I'inviolable,
rendait caduc leur sens originel.
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La parole sacro-sainte se présente donc comme objet d'un respect
exagéré et absurde. Simple volonté de ridiculiser la vénération du mot
par |"écrivain, ou sentiment réel de transgresser ce qui serait si précieux
qu'il en deviendrait sacré? N'estce pas ce sentiment méme que Leiris
ridiculise? C'est bien ceffe ambiguité entre ironie et respect, sacré et
souillure — au coeur de la création — qui est révélée. Leiris se situe, comme
Georges Bataille, dans cette idée d’un sacré ambivalent, inséparable de
la souillure, un sacré qui exige le sacrilége 2,

Le détournement de figures saintes ou divines tirées de I'iconogra-
phie chrétienne est courante en art contemporain. En fouchant ce qui ne
devrait pas par essence |'étre (ce qui est sacré est intouchable), I'artiste
serait de fait profanateur. De saintes figures, il en ferait des sacro-saintes :
elles seraient tellement inviolables qu’il pourrait les violer; tellement
vénérables qu'il pourrait les profaner...

Il utilise I'ironie et la provocation pour produire délibérément une
« grosse béfise », une maladresse, une fransgression, voire un sacrilége.
Quelle limite existe-il entre le détournement ironique d’'un personnage
propre & la religion chrétienne et le sacrilége 2 Le sacrilége voulu n’estil
pas lui-méme dépassé dans une culture ot |a foi chrétienne s’amenuise 2
Comment échapper & la notion de sacré quand le sacrilége 'exige @

C'est bien cefte oscillation qui travaille ces ceuvres contempo-
raines, cette hésitation entre reconnaissance ef rejet, entre sacralisation
de personnes ou d'objets profanes et profanation du sacré, jusqu’a un
hypothétique sacrilége de sacro-saintes références.
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Dans la peau des saints, de Jésus et de la madone :
le kitch ne tue pas

le saint est celui qui, par le degré de perfection chrétienne qu'il
a atteint, doit inspirer lo vénération. Dans la religion catholique, il fait
I'objet d'un culte public et universel dit de dulie. Depuis les premiers
siecles de notre ére, chaque saint représenté est reconnaissable, d‘abord
par l'action qui I'a révélé (saint Georges tuant un dragon, sainte
Marie Madeleine lavant les pieds du Christ, saint Martin coupant son
manteau...), mais aussi par ses vétements, caractéristiques physiques et
obijets I'accompagnant (vieillesse, livre et lion pour saint Jéréme, cheveux
longs pour Marie Madeleine, manteau bleu pour la Vierge Marie, peau
de mouton pour saint Jean-Baptiste. .. ).

Ces saints, comme la Vierge Marie, icéne qui connut tous les
visages possibles depuis des siécles, se retrouvent dorénavant sur des
photographies. Certes, certains saints récents ont posé de leur vivant :
la photographie de sainte Thérése de I'Enfant Jésus est accrochée dans
de nombreuses églises. Mais les artistes contemporains photographient
des « personnes profanes » en saint, madone ou Jésus. Notons que
ce fravestissement photographique n’est pas nouveau; en attestent les
séances oU les religieuses posaient en différentes saintes, comme ces
clichés étranges de sainte Thérése déguisée en Jeanne d’Arc assise dans
sa prison (1895). Ou le célebre Autoportrait en noyé d’Hippolyte Bayard
(1840), premier cliché qui évoque la déposition de croix (corps affaissé,
mains croisées sur le bas-ventre, linceul).

Représentation du saint par un profane, ou représentation du
profane en saint? Pierre et Gilles, connus pour leurs photographies
kitsch retouchées & la peinture, ont produit une longue Série des Saints.
Leur modéle Alexis Lemoine, bel éphébe, ressuscite Saint lazare (1988)
sortant de son sarcophage en pierre, cheveux longs et torse nu enrubanné,
respirant la pureté sur un fond nuageux de studio. Raphaél, modale
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choisi pour Jésus (2000), semble plus I'incarner que le représenter, tant
ces artistes n‘ont pas voulu — et c’est la l'intérét — reproduire les traits
physiques traditionnels du Christ. Raphagl est-il sublimé en Dieu vivant, ou
Jésus estil sublimé sous les traits de ce modéle rayonnant d’une certaine
esthétique gay, précieuse et pleine de strass®2 La pleine conscience par
Pierre et Gilles du kitsch de leur art 6te paradoxalement le ridicule de
leurs photographies : foo much pour étre sacriléges, elles deviennent des
icénes-clichés du kitch, et de sa valeur esthétique & part entiére.

Autre portrait photographique contemporain du Christ, ici couronné
d’épines : Crown of Thorns [1997) de Bettina Rheims et Serge Bramly.
Le visage imberbe d'un homme jeune @ la beauté plastique, recouvert de
sang, est pris en gros plan. Ses yeux injectés et tristes sont tournés vers
le haut, sans expression de douleur, alors que des épines luisantes et
acérées, qui semblent sortir de son créne, transpercent son front. Parce
que |'esthétique saintsulpicienne ne semble pas totalement assumée, il se
dégage de ce portrait, qui sent frop le maquillage et la créme a raser,
quelque chose de ridicule ef d’émouvant.

Il existe une longue tradition de mise en scéne de soi en Christ, Vierge
Marie ou en saint dans 'histoire de la photographie. Ces autoportraits
en saintes ou divines figures induiraient une « auto-vénération » de
I'artiste. Narcissisme pur et affirmation du moi tout puissant@ Dans tout
autoportrait, écrit Anne Souriau, « 'artiste attribue une importance a
I'haeccéité du moi, & I'identité personnelle » 4, & ce qui, chez moi, fait
que je suis moi. Dans |'autoportrait en saint ou Christ, il se risquerait
pourtant & une perte d'identité dans le personnage religieux. Citons
Paul Gauguin et son Autoportrait en Christ au mont des oliviers datant
de 1889 ov le Christ aux cheveux et barbe orange prend le visage
connu de |'artiste. La photographie passe de la ressemblance au visage
réel : Orlan se photographie en madone baroque, élevée dans les airs
par un élévateur de garage (Madonna at the Garage in Assumption
on a Pneumatic, 1990). Au-deld d’'une simple moquerie pour un mince
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sacrilege, I'‘ambivalence pour I'arfiste existe : s'agitil de représenter la
Vierge sous mes traits, ou moi en vierge, c’est-a-dire ce qui serait chez
moi du cété de I'immaculée, de la madone. Orlan se travestit en Vierge,
dans un autoportrait empreint de cynisme. Nissan N. Perez, conservateur
pour la photographie du Musée d'Isragl a Jérusalem s'interroge ainsi :
« la question se pose si un autoportrait en Christ (ou n'importe quelle
figure acceptable de la Bible) n'est pas une utilisation cynique de la
religion pour légitimer ce genre d’ostentation. » 3

Au contraire d'Orlan, le couple Marina et Ulay Abramovic se
photographient sans ironie visible dans une pietd (Anima Mundi (Pieta),
1983]; elle, assise dans une robe bustier rouge flamboyant qui recouvre
ses jambes jusqu’a faire une traine sur le sol, les yeux levés au ciel et le
visage implorant et douloureux, lui dans un costume blanc, allongé sur les
genoux de celle qui le porte, les yeux fermés, la téte relachée et les bras
pendants. La mise en scéne thédirale, avec cet espace noir et les costumes
propres a la scéne, fait de cette pose travaillée un arrét sur image d'une
tragédie & |'ancienne. Le visage de Marina Abramovic, si impressionnant
de gravité dans ses performances ¢, reste figé et peine ici & déclencher de
I'empathie. L'intérét réside justement dans le fait qu’elle soit connue pour
ses performances oU elle endosse souvent le réle de la victime qui s'offre
volontairement aux autres, comme si elle voulait purger la violence en la
meftant en scéne, en la transcendant. La performance n’est pas du cété
du jeu thédtral ; elle remet en question la distanciation entre I'exécutant et
le personnage comme I'explique Roselee Goldberg : « A la différence de
ce qui se passe au thédtre, I'interpréte [dans la performance] est ['artiste
lvi-méme, rarement un personnage tel que I'incarnerait un comédien »7
Ainsi, il y a sans aucun doute dans cette pietd une réelle volonté de
représenter la Vierge, de se poser en effigie vénérable, sans humour,
mais sans convaincre non plus. Ce sérieux en devient génant. En utilisant
des codes précis, le couple Abramovic s'inscrit dans une tradifion de
théatralisation volontaire des scénes bibligques. L'ambivalence entre vécu
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réel et simulé vient du croisement des médiums : dans cette photographie,
elle produit une pose (comme I'on produit une performance), dans une
esthétique thédtrale qui remet en cause la véracité de la scéne. Acte
photographique qui écarte la question de reconstitution pour poser celle
chére & Michel Leiris : sommes-nous dans le thédtre joué ou le thédtre
vécu 82

Ces autoportraits en saints ou Christ permettraient-ils aussi & I'artiste
d'accomplir I'étrange syndrome de Jérusalem? Cette affection mentale
diagnostiquée par les psychiatres dans les années 1930 consiste en un
&pisode psychotique femporaire constaté seulement dans la ville sainte et
presque exclusivement parmi les touristes trés pieux et les pélerins. Ceux-
ci pensent soudain &tre des personnages bibliques comme Jésus, Moise
ou Marie; ils agissent et s'habillent comme eux et se mettent & précher.
Ostentation sous une couche de cynisme, fantasme d’endosser des figures
saintes, accomplissement artistique d'un syndrome mystique fascinant...
Ce type d’autoportrait metirait en ceuvre, avec plus ou moins de distance,
un narcissisme paroxysfique dans le dédoublement mystique.

La femme en croix, les amis en céne et I'homo erectus :
entre reconstitution énigmatique et fantasme porno-mystique

la longue tradition photographique de mise en scéne biblique,
qui au départ permettait de produire pour le plus grand nombre des
images de dévotion, a aussitét connu des dérapages érotiques, véritables
sacrileges au Xix° et au début du xx° siécle. La nudité a toujours été
présente dans les peintures religieuses et les artistes ont plus ou moins
joué de cette érotique du corps des saints ou du Christ en croix. L'arrivée
de la photographie rend la nudité du Christ taboue car elle implique que
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le modéle montre ses parties intimes. Ces scénes bibliques permettaient
aussi aux photographes de présenter, en tout bien tout honneur, des corps
de femmes nues, felle que Marie Madeleine. ..

Nombre de photographies coquines de cette époque présentent
des femmes nues, voluptueuses et heureuses, accrochées & une croix. Au-
deld d'une réflexion sur la beauté féminine et le sacrifice (pour Bataille,
la nudité rime avec le désir et la cruauté; la beauté ne I'est que si elle
peut éfre sacrifiée], ces photographies émoustillent par la transgression
du sacré. Une dose de mauvais got couronne le plaisir, par leurs fitres
« délicats », comme ce cliché d’A Bert intitulé Le Christ est ressuscité !

Le photomontage de Georges Hugnet intitulé Last Supper (1934),
est beaucoup plus provocant. Une image pornographique — un couple qui
se livre & une fellation et un cunnilingus — est collée sur une photographie
de reconstitution classique de la Céne. La représentation artistique de
cet épisode évangélique, le dernier repas du Christ avec ses disciples
avant d'ére crucifié, a toujours répondu & des codes précis : une longue
table derriére laquelle se trouvent les douze disciples et Jésus au centre,
levant le pain qu'il désigne comme son propre corps et le vin comme son
propre sang, versé en rémission des péchés de |"humanité. L'Eucharistie,
temps fort de la messe, est pour les catholiques une actualisation de ce
sacrifice : le pain et le vin sancfifiés deviennent le corps et le sang du
Christ partagés par tous.

La mise en écho de I'action de gréice qu’est I'Eucharistie (lors de
laguelle le chrétien se nourrit du corps humain et divin du Christ) avec des
pratiques sexuelles buccogénitales constitue un véritable sacrilége. Il ne
s'agit plus d'une parodie d'une scéne biblique, mais d’un acte d'irrespect
grave et délibéré de la part de I'artiste envers ce qui est le fondement
dogmatique de la religion catholique. Ainsi, I'apparence générale d'une
photographie aux références religieuses n'a rien & voir avec le « degré »
de sacrilége. Cette image au premier abord simplement provocante,
décalée voire grotesque, franchit - sans y paraiire pour les non-initiés —
la frontiere du blaspheme.
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les photographies contemporaines qui détournent la Céne,
frés nombreuses, suivent souvent le méme processus : remplacer les
personnages bibliques en personnes banales, dont seul I"accoutrement
crée un décalage . Avec Wrecked [1996), Sam Taylor-Wood va plus loin
en travestissant le Christ en femme. Cette photographie — apparemment
scandaleuse - rend compte d'un banquet entre amis qui discutent,
boivent, et mangent des aliments communs (bananes, brioche, fromage.. )
posés en désordre sur une nappe trés mal repassée. Au centre, debout
derriére cette longue table, une femme tforse nu, les bras en croix et le
visage grave fourné vers sa droite, tréne & la place du Christ. En total
décalage par rapport & I'ambiance bon enfant du repas, elle apparait au
spectateur comme une erreur, un froubleféte parmi ces joyeux convives
qui ne se formalisent pas de sa présence incongrue. Cette « erreur »
ne dérange pas, elle semble méme naturelle par I'absence de pudeur
visible de la femme. Deux fois décalée, par son sexe et son aftitude
par rapport aux autres, cette figure se fond paradoxalement dans la
scéne. Le travestissement de cette femme en Christ, ou le remplacement
du Christ par celleci, n'apporte aucune nouveauté en soi, puisque cette
pratique, nous l'avons vu, a démarré dés le début de la photographie,
dans un esprit grivois. L'artiste n'utilise pas la nudité de la femme dans
un simple but de revendication ou provocation. Qu'apportent alors cette
version et la présence de cette femme nue? Georges Didi-Huberman se
pose la méme question & propos de ['Histoire de Nastagio degli Onesti
(1482-1483) de Sandro Boticelli, dont le panneau IV représente un
banquet avec au premier plan une femme nue, mordue par des chiens et
pourchassée par un cavalier dressant son épée. Il écrit

Je dirais de cefte femme — mais c’est une image — qu’elle
est nue parce quelle est I'objet du désir, ¢’estd-dire un
objet psychique. Je dirais qu’elle est nue parce que sa
fonction premiére est de surgir, d'apparaitre, d'investir le
regard : or, rien nest plus apparaissant que la nudité au
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miliev du monde social — un banquet par exemple —, ce que
les premiers théoriciens du réve, & la fin du xixe siécle, ont
montré avec force. '°

Sam Taylor-Wood réussit & faire de ce tableau photographique un réve
typique de nudité, inversé : au lieu de surgir et provoquer une fension
entre plaisir et géne, la femme nue se fond dans la scéne et se fait
présence sereine, non dérangeante. Gréce au sacrifice qui se prépare,
elle semble avoir retrouvé I'innocence du paradis perdu. En résonance,
le sentiment premier d’irrévérence religieuse s’estompe au fur et & mesure
de la contemplation de cette image.

LU'ceuvre de Raut Mamedov The last Supper (1998) capte |'attention
par son infrigante et inédite interprétation de la Céne. Les disciples et le
Christ sont incarnés par des jeunes hommes trisomiques. La photographie
est constituée de cing panneaux, un cenfral ob préside seul celui qui
prend la place du Christ, et deux de chaque cbté, composés de trois
personnages. le « Christ » est serein et grave. Sont posées devant lui
une assiette vide en étain et une paire de lunettes, seul témoignage
d’une époque moderne. les « disciples », revétus eux aussi d’'une bure,
expriment chacun par leur visage, leurs mains et leur pose, une pensée,
un sentiment et un état personnels (complicité, concentration, étonnement,
protestation, résolution, admiration.. ).

Cette ceuvre renvoie sans aucun doute & cette parole de Jésus
rapportée par 'apétre saint Matthieu, dans ce qui a été appelé le Sermon
sur la montagne : « Heureux les simples d'esprit car le royaume des cieux
leur appartient » (Mt V, 3, « Les Béatitudes »). Les traductions divergent :
« Heureux les pauvres d'esprit » ou « Heureux ceux qui ont une dme de
pauvre » 1, ce qui prouve la difficulté d'interprétation de cette sentence.
Il faut sans doute la comprendre ainsi : heureux, non pas les imbéciles,
mais ceux qui font le choix d'une vie simple et humble, ceux qui savent
aller & 'essentiel. Une analyse plus poussée permetirait de revenir sur
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la pauvreté salutaire'? et le sens profond des Béatitudes qui peuvent
apparaitre comme de simples condamnations moralisatrices, aux yeux
de Nietzsche par exemple. Ce dernier s’en prendra vivement & la morale
du christianisme, ce « crime capital contre la vie ».

L'artiste s’estil uniquement amusé & mettre en scéne une lecture au
pied de la leftre 2 Y atil de Iironie dans cette démarche, en qualifiant le
Christ de « mongolien », terme dans le langage courant trés péjoratife
Est-ce au contraire une maniére de « sanctifier » des personnes souvent
rejetées 2 L'intérét de |'ceuvre de Rauf Mamedov est justement de metire
en paralléle la difficulté d'interpréter un texte religieux trés imagé, rempli
de paraboles, et la multitude de lectures possibles de I'ceuvre d'art.
l'attitude des personnages et le minimalisme de la composition font qu'il
se dégage de cette photographie une poésie et une profondeur qui remet
en cause toute interprétation purement cynique. Ce qui semble de prime
abord une raillerie se transforme en une image respectueuse, ou ces
simples d'esprit sont capables d'offrir une interprétation riche de sens &
la Céne.

De I'enfant nu, innocent dans les bras de sa mére, & |'humiliation
de sa nudité dans sa Passion lors sa flagellation et de sa crucifixion, la
représentation corporelle de Jésus est un sujet fantasmatique, alliance
de nudité idéale et de martyre. Les artistes ont joué de maniére plus ou
moins explicite de cette ambiguité entre agonie et exiase, mysticisme
et érofisme, Thanatos et Eros. La belle victime comme genre idéal, la
nudité entre désir et cruauté, renvoient & la conception esthétique de
Bataille (le pouvoir de fascination ne vient pas de la beauté de la femme
comme telle, mais de la beauté vouée au sacrifice) mais aussi a celle de
Yukio Mishima selon laquelle « la beauté absolue ne peut étre atteinte
que par la mort violente, et seulement si la victime est un homme jeune
et beau » 3. Dans Confession d‘un masque o il narre la découverte de
son homosexualité, un long passage est consacré & la fascination qu'il
éprouve face a la reproduction du Saint Sébastien de Guido Reni, exposé
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au Palazzo Rosso & Génes. Ce saint martyr, représenté couramment
dans la peinture religieuse, est attaché & un arbre, les mains lides, et le
corps presque dénudé transpercé de fléches. Sa jeunesse et son statut
de capitaine de la garde prétorienne (il® siécle), sa vaillance & défier
I'empereur, son martyre, ont nourri les fantasmes de beauté masculine
sacrifiée. Les peintres ont souvent traité cette figure religieuse avec une
grande sensualité. Enire martyre et extase, symbolique sexuelle des
fleches transpercant la chair, beauté du corps souffrant, saint Sébastien
répond au fantasme tranchant de Mishima, entre ouverture sanglante
de la chair et plaisir sexuel : « Les fléches ont mordu dans la jeune chair
ferme et parfumée et vont consumer son corps au plus profond, par les
flammes de la souffrance et de 'extase supréme. » '4

L'écrivain décrit en détail |'effet brutal produit par cette image sur
son corps, du bouillonnement de son sang & sa premiére éjaculation.
Sa méconnaissance du caractére religieux du personnage ainsi que
de l'orgasme masculin enléve & cette expérience ce qui reléverait du
blasphéme — qui nait d'une intention —; méme si Mishima, peut-étre pour
se dédouaner, précise que : « Par bonheur, un mouvement réflexe de ma
main pour protéger I'image avait empéché que le livre fit souillé. » '° Le
terme de souillure montre le caractére sacré qu'il donne & cette image,
non pas pour son appartenance & |'iconographie chrétienne, mais pour
I'icéne intouchable et sexuelle que saint Sébastien représente pour lui.
L'écrivain ajoute entre parenthéses cette note : « Coincidence intéressante,
Hirschfeld place les “images de saint Sébastien au premier rang des
ceuvres d’art qui procurent aux invertis un plaisir particulier”. »

Le corps masculin sublimé et souffrant de ce saint, mais aussi celui
du Christ, deviennent 'objet de fantasmes homosexuels; ils sont & I'origine
de nombreuses photographies aux connotations homoérotiques. Prenant la
place de figures religieuses vénérées, ces artistes ont pu aussi revendiquer
leur choix sexuel. la photographe Eikoh Hosoe réalise en 1963 des
portraits de Mishima en saint Sébastien, lui permettrant d’entrer dans la
peau de I'éphébe meurtri qui le fascine '¢. L'artiste John Dugdale utilise
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le détournement de la figure christique dans un contexte social différent
et pour traiter du contact physique. Dans Lazarus, Brother of Mary and
Martha (1999), I'artiste joue le réle du Christ qui, par un baiser, raméne
son ami Lazare & la vie. Nissan N. Perez écrit: « [ces photographies]
offrent une vision de communion et de possibilité de salut par un contact
direct fotalement opposé au noli me tangere. » 17 Parole de Jésus adressée a
la « pécheresse » Marie Madeleine dans |'Evangile de saint Jean (XX, 17),
cefte expression latine signifiant « ne me touche pas » a été appliquée en
psychanalyse & la phobie du toucher '®. Par ce fravestissement christique,
John Dugdale transcende cet « inferdit » du contact corporel, synonyme de
désir mais aussi de dangerosité dans une époque touchée par I'épidémie
du Sida. Ici, le contact sauve et ne condamne pas.

Le détournement des figures saintes est une possibilité pour I'artiste
de dévoiler le rapport entre le sacré et la sexualité, le sacré et la mort

propres & son époque. Il souléve par I& méme les tabous et les angoisses
de ses contemporains.

La figure biblique ef I'objet détourné. Match en trois thémes :
le vitrail, I'offrande et |'effigie grandeur nature

Le vitrail : Wim Delvoye contre lui-méme

Wim Delvoye est spécialiste en détournement d’objet. Pour qu'il
soit efficace, ce dernier doit avoir des propriétés trés faciles & identifier,
telle une bétonneuse : lourde, bruyante et sale, elle produit une matiére
pdteuse destinée aux gros travaux. L'artiste inverse méthodiquement ces
données, sans changer (comme dans foutes ses osuvres) sa forme et sa
dimension initiales. La « bétonneuse-ceuvre d’art » devient par un travail
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minutieux d'artisans indonésiens une dentelle de bois découpé; elle est
légére, propre ef sentimentale par son aspect baroque rappelant les
meubles flamands de |'enfance de l'artiste. .. Par la fransfiguration de cet
objet banal, il oblige le spectateur & s'en « défamiliariser », & en avoir
une nouvelle appréhension. Certes. Mais ne s'agitil pas d'un simple jeu
« oxymorique » — selon un terme du philosophe Michel Onfray -, celui
qui consiste & associer les contraires 2

Son installation Saint Stephanus Il (1990) questionne Ieffet
incongru créé par le rapprochement de deux éléments o priori
incompatibles : un vitrail gothique — élément, ici encore, trés spécifique
que l'on relie immédiatement & I'iconographie chrétienne — représentant
le saint seul, grandeur nature. Inséré dans un but de football, le vitrail
se substitue au filet et le saint au gardien. Ce dispositif réveille nofre
fantasme enfantin de casser les carreaux, acte qui ferait ici voler en
éclats la sainte figure.

Au-deld d'un message anti-clérical, |'artiste se concentre sur, d'une
part, le déracinement contextuel du vitrail ef, d'autre part, I'effet que
produit son imbrication dans un obijet ordinaire, populaire :

Avec la porcelaine et le but de football, la bonbonne de gaz
ou la bétonneuse en bois, je me confronte a I'impuissance
de faire passer un message élevé & travers un obijet banal.
C’est avec cela que je jove. 17

Ainsi, le vitrail ne peutil plus faire passer de « message élevé », il est
désacralisé par amputation de sens, sans qu'il ne soit infrinséquement
transformé.

Wim Delvoye produit depuis longtemps des vitraux & l'aspect
macabre et sexuel, composés de photographies aux rayons X de tubes
digestifs remplis d’excrément, de baisers ou de fellation de « squelettes »,

hel

DU SACRE DANS L'ART ACTUEL? HELENE SINGER

de gestes obscénes, efc. (cf. Melpomene, Euterpe, ou Thalia en 2002).
Blasphématoire, ce détournement du vitrail est finalement plus classique,
au sens oU il s'ajoute aux ceuvres fondées sur le rapport entre sacré et
sacrilége, pureté et souillure.

Lartiste procéde & un renversement de ce que représente, au sens
propre et figuré, le vitrail. Ce dernier a longtemps permis d’enseigner
aux fidéles illeftrés les événements et personnages essentiels des récits
bibliques. Il est aussi le lieu de passage, par la lumiére réelle et symbolique
qui le traverse, entre matérialité humaine et franscendance.

Opposition ici encore méthodique : |'élévation de I'esprit voulue
par les artistes du passé versus I'en deca du corps dans sa matérialité
la plus crue (il est « rempli de merde »; il faut noter que le Diable est
directement lié & I'excrément, il est I'impur, I'immonde, ce qui nest pas
propre — mundus —, en cela, il est le « Grand Défécateur » %), le sacré
versus la souillure, le péché de la chair versus les pratiques sexuelles,
la symbolique versus le donné immédiat. Delvoye abandonne le visage
comme épiphanie du vivant pour le morceau de chair, |'érotisme au
penchant mystique pour la pornographie, le sacré enfin pour le paien :
« Oxymore, bien sir, le vitrail paien, mieux athée, car cette forme
esthétique n’existe pendant des siécles que dans le cadre de |'art sacré,
religieux. »2' Un vitrail qui ne croit pas en Dieu, donc... Le lyrisme
débordant dont fait preuve Michel Onfray face & cette subversion du
vitrail soumis & la « dialectique oxymorique » qui donne vie & ce qui
sent la mort (selon lui les radiographies et la religion catholique), montre
comment ce qui est justement morbide pour cerfains (une fellation de
squelettes) peut &tre un hommage dionysiaque & la vie... L'infestin gonflé
devient une « guirlande infestinale {qui) fobrique des efflorescences,
des boutons de fleurs aux parfums qu’on imagine suaves, le mou des
chirurgiens se transforme en concrétions de lumiére ». le vitrail porno-
oxymorique, transpercé par la sublime lumiére intra-physique et non plus
métaphysique...
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Wim Delvoye aime le « gros » : les gros travaux, les porcs, les bras
des bikers, les gros plans pornographiques, les gros cacas [cf. sa célébre
machine Cloaca et sa capacité « industrielle » & déféquer). Il aime surtout
créer des détournements frontaux, sans louvoiements. Au-deld d'une
volonté de choguer, il en fait une question esthétique & part entiére. Ses
provocations sont si « énormes » (& comprendre comme volontairement
non subtiles) quelles débordent : elles débouchent sur des problémes
complexes. Qu’en estil dans ces vitraux? Comme au cinéma ou le gros
trucage enléve 'angoisse du jet d’hémoglobine, le « gros détournement »
du sacré enléverait de la gravité au blasphéme, et méme de son plaisir.
Le sujet serait-l la sacralisation de ce qui pourrait éire considéré comme
impur? Le vrai sujet, c’est la fusion — dans I'expérience esthétique — des
contraires. la beauté des jeux de transparence, I'aspect finalement
décoratif et le calme qui se dégage de ces vitraux n’annihilent pas leur
obscénité, mais réussissent a arracher & celle<i son caractére brutal.
D'ol la poésie parfumée — senteur des prés ou fraicheur océane? — de

Michel Onfray...

Wim Delvoye opére actuellement un renversement de son dispositif
Saint Stephanus Il. Au lieu d'insérer un vitrail classique dans un obijet
banal, il replace ses vitraux paiens dans leur contexte « naturel » : une
chapelle. Une maquette imposante d’une chapelle gothique en inox
aux vitraux organiques et sexuels deviendra, & ferme, une construction
& grande échelle 22, L& serait le vrai blasphéme : remplacer les vitraux
d'une chapelle véritable par des vitraux anti-sacrés. La construction de
cette chapelle serait-elle une ceuvre ¢ défaut de... 2 Oui, si I'on sait que le
réve de |'artiste est « d’acheter un petit village dans le sud de la France,
avec quelques maisons et surtout une église. Et &, je créerais une religion
cloaca » 2. U'ceuvre « chapelle » est un sanctuaire artistique dédié aux
besoins de la chair, et par eux & l'art de I'oxymoron : « sacralise le
désacralisé ».
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L'offrande : le boudin de Michel Journiac
contre la saucisse de Saverio Lucariello

Au ftravestissement des personnages bibliques opéré par de
nombreux photographes, Wim Delvoye préfére travestir I'objet sur lequel
ils sont habituellement représentés, le vitrail. Il abandonne la silhouette
humaine ou divine pour s'intéresser aux morceaux et & la matiére corporels.
Michel Journiac transperce lui aussi le corps, mais quitte |'image fixe pour
I'action, le geste corporel. Lors de sa célébre Messe pour un corps [galerie
Templon, Paris, 1969), il accomplit un geste qui s'attaque aux tabous
ancestraux (anthropophagie) et religieux : celui d'offrir de fines tranches
de boudin de son propre sang aux « fidéles », & la place (ou en tant que
— tel est le véritable enjeu) de I'Eucharistie. Une hostie en sang humain.
Une lecture immédiate taxe cet acte d’anticléricalisme, de blasphéme
parfait et de cynisme morbide. Il s'agit d’ailleurs d'un blasphéme; le
challenge consiste & en comprendre la nécessité et I'intérét artistique,
pour qu'il ne soit pas compris comme une simple messe noire.

Ancien séminariste, Journiac connait la théologie et le rituel
catholique. Il ne caricature pas un acte dont il ne connaitrait pas la
signification. Il ne cherche pas non plus le sacrilége. Au contraire, il est
dans une démarche d'accomplissement de la religion chrétienne, comme
I"explique Bruno Tackels :

Tout se passe comme si la posture artistique de Journiac
ne faisait pas autre chose que de prendre au sérieux le
christianisme et son histoire, assumant jusqu’au bout ce qu'il
n‘a eu de cesse de lacher ou de contredire Idchement. Ici, le
sang n'est pas une abstraction biblique : il coule vraiment, il
se partage concréfement {...). %#

Cette « prise au sérieux » du christianisme peut préter & sourire, tant
quelque chose d'enfantin s’en dégage : Journiac nest pas un léche, il
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offre son sang « pour de vrai »... Ainsi se faitil prétre et ne joue pas
& 'étre; mais un prétre qui « ne fait pas semblant ». Cette explication
peut méme sembler un contresens ou plutdt une confusion de sens de
I'Eucharistie. Lors de la messe catholique, le prétre sanctifie les offrandes
[vin ef pain) pour qu'ils deviennent corps et sang du Christ. Tel le boudin
& la fois corps et sang {du sang & manger finalement), Journiac serait & la
fois prétre et Christ : il célébre I'offrande de lui-mé&me. En fait, il remet en
cause la franssubstantiation eucharistique (mystére de la foi catholique)
pour une application au pied de la lettre : le sang est sang, parce qu'il
I'a toujours été.

L'offrande sanguine de l'artiste est sincére. Par cette communion
humaine, il éléve I'acte créateur au dessus de tout, il se voit comme 'artiste
qui réalise ce que I'histoire chrétienne a refoulé. Si la religion catholique
a sublimé le corps souffrant en refoulant, refusant la réalité physique de
cefte souffrance — sang coulé, corps meurtri, marqué, franspercé —, il la
prendra en charge. Il I'exprime ainsi : « se faire viande, se connaitre
comme conscience d'éfre chair ». Ce n’est pas le Verbe qui s'est fait chair
(selon 'apétre saint Jean), mais I"artiste. S'il y a blasphéme, ce n’est donc
pas dans cette offrande de boudins, mais dans la prétention de I"artiste
& combler en quelque sorte les lacunes de I'histoire et des institutions
chrétiennes. Bruno Tackels parle d'un « geste d’artiste complet, c'est-a-dire
d'8tre qui n’aura jamais pu léguer aux institutions le soin d"honorer les rituels
fondamentaux de I'existence ». Par cefte messe, Journiac représente selon
ses propres fermes « |'archétype de la création », I'homme qui se donne
& I'homme, la communion de son hostie sanguine pour la communion
mystique et charnelle des Hommes.

La foi inébranlable de Journiac dans la nécessité artistique de
s'offrir & 'autre, ainsi que I'absence de dérision dans ses actions, le
différencie totalement de I'artiste napolitain Saverio Lucariello. Jean-
Yves Jouannais dit de ce dernier qu'il maitrise les vertus ésotériques de
I'idiotie. Il parle d’une « alchimie & I"ésotérisme absolu qui fait retour @
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la rigueur du burlesque, ouvre sur I'idiotie comme intelligence supérieure
du poétique » 2. Une intelligence qui ne se situe pas dans le rationnel.
Uhermétique lucariello se lance dans une alchimie du quotidien,
défournant des ustensiles et instruments magiques, dans ce qui semble
une singerie de rituels d'ol tout sens et symbolique ont &té retirés.
Pourtant, il ne cherche pas tant & se moquer du rituel qu'a transmuer le
quotidien en un cérémonial décalé et poétique. Un art idiot n’est pas un
art qui se moque, car « il n'étale sa bétise délibérée que pour combatire
la bétise subie » 2,

Ala place du boudin de sang de Journiac, Lucariello, dans sa série
Offrande (1996), nous offre des charcuteries ordinaires. Dans un de
ses autoportraits photographiés, il est revétu d'une toge rouge, il fourne
son regard vers nous et nous tend sa scucisse. Cette ceuvre dégage
de la solennité et renvoie & |'iconographie religieuse. Cependant, le
sérieux de la scéne est cassé par la nature saugrenue de I'offrande.
Voici le paradoxe : c'est par sa banclité exiréme que I'objet devient
fantaisiste. La drélerie de cette icdne burlesque ne lui retire pas son
aspect intrigant. Quelle intrigue secréte la combinaison décalée de la
foge et de la saucisse sertelle? Ce décalage n’est pas au service d'une
sacralisation de l'objet profane, banal, mais d'une reconsidération
du geste artistique qui se désolidarise de tout message sacro-saint. Le
plus haut degré de connaissance révélé par cet hermétisme burlesque,
loin de tout mysticisme, serait la bétise délibérée, I'idiotie revendiquée.
Lucariello propose dans cette photographie une gravité sans emphase,
une simplicité sans moquerie.

Laurence Bertrand-Dorléac écrit & propos de Fluxus ceci :

Fluxus est du c6té d'une sincérité non mystique ot la blague et
I'excés doivent servir & changer le rapport avec le spectateur
aunom d'une poésie du quotidien quitourne le dos & I'héroisme
de l'auteur et & I'emphase charismatique d'un Beuys. 27
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Ne pourraiton pas relier cefte différence fondamentale de conception
arfistique - sincérité non mystique et poésie du quotidien contre un
héroisme emphatique de I'arfiste (qui s'offre « corps et ame » & 'autre) —
a celle qui sépare Lucariello et Journiac? Lartiste napolitain serait lui
dans I'excés du simple, dans la logique de I'idiot qui échappe @ toute
lecture rationnelle.

Une saucisse qui, & elle toute seule, remet en cause |'absolutisme
de I'art corporel qui, au travers de la chair ouverte, de la ritualisation du
corps social et mortel, était lieu de révélation pour I'artiste.

L'effigie grandeur nature sonne le glas :
La Neuvieme Heure de Maurizio Cattelan
contre |'Ecce homo de Mark Wallinger

Maurizio Cattelan, autre artiste italien maniant le burlesque, se
situe plus dans le regisire de I'immaturité que dans I'idiotie poétique. Ses
ceuvres amusent autant qu'elles peuvent choquer, non pas parce qu'elles
seraient violentes ou obscénes, mais parce qu'elles réalisent ce qu'il n’est
pas « correct de faire ». Au-deld d'un message politique revendicatif,
il est question ici de bonne éducation, de bonne conduite, et du plaisir
de s'en défaire... Ce dérapage ravit les spectateurs qui assouvissent,
momentanément et par procuration, leur désir d'insoumission aux lois
sociales et/ou morales. L'artiste dit: « C'est un métier dans lequel je
peux éfre un peu stupide, et les gens diront “Oh, vous étes stupide,
merci d'étre si stupide”. »?® Cette stupidité le dédouanerait de toute
volonté de provocation : il n'est pas conscient de I'énormité de ce qu'il
met en ceuvre... Naiveté feinte et prolifique qui lui permet de réaliser
des images choc qui meffent en scéne des fantasmes bon enfant (son
galeriste Emmanuel Perrotin en lapin-phallus®®), qui s‘attaquent & des
sujets brilants (le terrorisme dans Lullaby, 1994), ou qui remettent en
cause |'intouchabilité de la religion et du sacré, comme La Nona Ora.
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Cette derniére ceuvre (la Neuviéme Heure, 1999) se constitue d'une
effigie en cire grandeur nature du pape Jean Paul Il terrassé au sol par
une météorite. Agé, le bas du corps écrasé par l'astre noir, il semble
vouloir soulever dans un dernier effort — visible sur son visage — la crosse
papale & laquelle il s’accroche. Le sol autour de lui est recouvert d'éclats
de verre brisé.

le gag de la mort (selon une expression de Jouannais), le luxe
artistique de s'offrir une mort fantaisiste du pape, la frappe assenée & la
figure hiérarchique la plus haute de 'Eglise par la météorite ef artiste
« caché derriére »... Cattelan, par ces éléments, nargue l'institution
religieuse, sous couvert de gag stupide.

Si l'artiste attaque I'Eglise et se mogque du « respect qu'on lui
doit », son approche de la foi en celleci et en Dieu est plus complexe.
Par la figure emblématique du pape - pas n'importe lequel -, il parle
de la condition humaine. « Nous devons chercher les ruptures dans
I'ordre des choses, ce chaos fondamental, miroir de notre désespoir. » %
la chute de l'astre crée le chaos en écrasant, peut-étre méme achevant
(Jean Paul Il est alors trés malade) I'homme qui symbolise la foi de millions
de croyants. Celui qui a échappé & un attentat humain est victime d'un
attentat céleste! Chute dramatiquement ironique, qui renvoie I'homme &
son désespoir et sa fragilité face & I'Univers. Fatalité qui le dépasse, le
déresponsabilise en méme temps qu'il lui refire toute liberté véritable. ..
Ou bien interprétera-il cette chute tragique comme un signe avant-coureur
d'un désastre imminent? Cette ceuvre peut se lire aussi comme une parodie
de I'’Apocalypse et de ses interprétaiions fantasmagoriques. Une parodie
réflexive et symbolique ouverte : le pape mis & terre en reflet inversé de
I'élévation morale, spirituelle, mais aussi christique (ascension de Jésus
ressuscité), le pape terrassé au lieu du dragon (symbole du mal) terrassé
par saint Georges, mais surtout chute de |’astre noir comme acte maléfique.
La chute, c’est Satan qui fut précipité sur la terre avec ses anges déchus .
Par la chute de la météorite, ce morceau de I'univers qui échappe a |'ordre
du cosmos, c’est I'homme qui est terrassé par le chaos.
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Cette ceuvre dépasse la remise en cause de la « sainte institution
catholique » en ne présentant pas un simple mannequin en habit
ecclésiastique, mais la réplique & I'identique de Jean Paul Il. I est
question du sacerdoce, terme qui désigne & la fois le ministére du pape
dans la religion catholique, et le dévouement quasi religieux de certaines
personnes dans leur fonction. L'acharnement du pape & continuer &
assumer sa fonction malgré sa maladie fut considéré par certains comme
un dévouement et un courage hors du commun, par d'autres comme une
exhibition malsaine de la souffrance. Le pape écrasé par la météorite
prend sur le dos la misére de I'homme et sa fragilité. Il devient victime
ridiculisée et/ou sublime - jel le Christ. Le titre de cette ceuvre, La Neuvieme
Heure — celle ou selon les Evangiles le Christ expira sur la croix - instaure
en effet un lien direct entre le pape et le Christ?2. Cette neuviéme heure
fantasmée du pape est brutale par son aspect burlesque. Elle est aussi
symbolique. Cattelan fait une déclaration affectueuse & I'Homme, au
fravers de ce pape blessé qui incarne ses espoirs, ses croyances et son
cété pathétique. Cette effigie est trés humaine par rapport & Iaspect lisse
et impassible de celle de Mark Wallinger, Ecce Homo, qui fait référence
& un autre moment crucial de la passion du Christ.

L'expression Ecce homo, présente dans le récit de la Passion, se
traduit par « Voici I'homme! ». Pilate la prononce en ramenant Jésus &
I'extérieur pour le montrer & la foule, car il ne trouvait en lui aucun motif
de condamnation. A la vue de Jésus portant la couronne d’épines et un
manteau de pourpre, la foule se met & crier en suppliant Pilate de le
crucifier.

les nombreux tableaux de cefte scéne évangélique représentent
fraditionnellement Jésus le visage affligé, marqué, meurtri par sa
couronne d'épines **. l'interprétation qu’en offre Mark Wallinger semble
lisse, propre, voire stérilisée. Sa sculpture grandeur nature représente un
jeune homme imberbe, les mains ligotées dans le dos, une couronne
d’épines posée sur la téte, avec un simple drap noué sur les hanches
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en guise de vétement. |l se tient droit, son visage immaculé est de face,
presque impassible.

Elle fut présentée en juillet 1999 au Trafalgar Square & Londres, sur
'un des socles entourant la colonne érigée en I'honneur de I'amiral Nelson,
vainqueur de la bataille navale livrée contre la flotte de Napoléon I
(1805). Elle est I'une des trois propositions retenues par la ville, qui avait
lancé un concours pour occuper cet espace vide depuis toujours; les
trois autres socles portant des statues équestres de héros nationaux. Cet
homme & demi nu, arrété, au corps sain, glabre et jeune, victime sans
défense vouée & une condamnation imminente, fut évidemment prise
comme une provocation 3. Trénant parmi les monuments qui font la fierté
des Anglais, elle est moins une remise en cause de la figure du Christ
que de I'utilisation de tout homme & des fins politico-militaires. Par son
inexpressivité, sa sobriété, il devient I'insolente présence qui défie les
héros militaires et dénonce I'emphase de leurs sculptures. En refusant
toute monumentalité, l'artiste rend hommage aux victimes discrétes,
invisibles, en soulignant leur dignité d’homme.

Comment comprendre le titre Ecce homo, qui, comme chez
Cattelan, renvoie immanquablement au Christ2 L'inexpressivité choisie
oar l'artiste va aussi & I’encontre de |'intensité expressive du Christ lors de
cette scéne. |l confronte ce jeune homme anonyme au Christ; I'un choisit
librement d’entrer dans sa Passion et offre sa vie pour la rédemption de
I'lhumanité, tandis que l'autre subit I'autorité et risque sa vie pour une
bataille militaire qui le dépasse... Cette ceuvre semble donc plus étre
antimilitariste qu’anticléricale. Wallinger ne parle pas finalement de la
religion chrétienne ¥, mais utilise la fonction symbolique du Christ. Il dit
ainsi que sa sculpture n‘a pas de signification perverse ou impudente :
« J'ai voulu le montrer comme un étre humain ordinaire, Jésus était au
moins un leader politique pour le peuple oppressé. Et je pense qu'il a sa
place ici, parmi tous ces symboles impériaux surdimensionnés. »*® Par
ce titre, Wallinger se met aussi sans doute dans la peau de Pilate, quand
ce dernier dit aux grands prétres et aux gardes : « Prenezle, vous, et
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crucifiez-le; car moi, je ne trouve pas en lui de motif de condamnation »
{In XIX, 7). Par cette statue qui domine les passants et fait face aux hauts
dignitaires de I'armée, il déclare sa non-adhésion & I'enrélement militaire
ef rend un hommage subversif & ses héros glorieux, morts sans gloire.

Mark Wallinger et Maurizio Cattelan ne détournent pas la
représentation physique du Christ, mais ce qu'il représente. lls ne
cherchent pas & bousculer I'iconographie traditionnelle, mais le Christ
lui-méme en le considérant d’abord comme un symbole. Wallinger lui
retire son caractére divin en le désignant comme un leader politique
parmi d’autres, dévoué & la cause des opprimés. Cattelan I'évoque
indirectement & fravers |'homme contemporain qui I« incarne » le
mieux, par sa fonction papale mais aussi par sa singularité. Au message
politique dénonciateur, il préfére une considération pleine d’empathie
pour I'humain. A la sanctification de la mort sur la croix, il préfére le
« gag mortel » pour témoigner de sa grandeur et de ses pathétiques
fentatives d'échapper & sa condition de mortel. Fuite illusoire et poétique
selon lui, possible par la foi ou par I'humour.

les artistes contemporains occidentaux partent & l'assaut des
figures saintes, de maniére provocante ou ironique, en proposant des
versions décalées, politiques ou poétiques, mystiques ou blasphématoires.
la gageure de ce texte était de montrer que les frontiéres entre ces
qualificatifs n’existent guére. Et, qu’a I'instar de I'ambivalence du sacré
qui implique par essence le sacrilége, la premiére lecture de I'ceuvre en
inclut une seconde qui en serait presque un reflet inversé. Il serait erroné
de réduire ces ceuvres & des provocations gratuites ou @ des recherches
jouissives de sacrilége. D'autre part, les premiers détournements
photographiques mettent & mal I'idée courante selon laquelle seul I'art
contemporain cherche la provocation, le blasphéme, le cynisme. Ce
dernier s'inscrit en continuité avec I'art du passé qui #émoigne depuis
toujours de |'cbsession de I'homme pour le sexe, la mort, I'atteinte au
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corps, I'au-deld, et méme la déftécation®”. En remaniant, travestissant,
parodiant les scénes bibliques et le Christ lui-méme, les artistes
contemporains remettent en cause leur intouchabilité, mais s'inscrivent
inévitablement dans une tradition chrétienne de I'image.

Qu’en estil du traitement contemporain de ces figures saintes?
L'interrogation de ces artistes semble étre celle<ci : ou se situe la frontiére
trouble entre provocation et blasphéme, entre dérision et profanation 2
le « piege » du sacrilége est qu'il exige la reconnaissance du sacré.
Comment alors éviter le sacrilége pour refuser la notion de sacré? De
méme, ne peut-étre profané que ce qui est saint, sacré : le détournement
ironique de l'icone la désigne paradoxalement comme felle. Ces
problématiques et fensions constituentle sujet de leurs ceuvres. Et ¢’est par
le biais de la « grosse bétise délibérée » que ces contraires inséparables
(pureté/souillure, virginité/pornographie, sacré/sacrilége, vénération/
rejet...) s'entrechoquent dans et par |'ceuvre : Jésus en femme, en icéne
gay ou en frisomique, un cliché porno collé sur la Céne, un boudin
humain en hostie, saint Sébastien en gardien de but, une saucisse
vénérée, le pape écrabouillé par une météorite... Bétise qui n'est pas
enfantine au vu de la complexité de ce qu'elle engendre et qui dépasse
la simple recherche de « ce qui I'est permis ou pas permis de faire ».
Par elle, les artistes déplacent ce qui a été immuable, déconstruisent et
humanisent les codes traditionnels de |'iconographie chrétienne dont le
sens ne se comprend qu'd fravers les Ecritures.

Plus que d’en offrir une version contemporaine, ils ont abaissé
ou soulevé le divin au niveau de I'humain. Par de gros trucages, ils
abandonnent définitivement la question de la crédibilité de I'ceuvre
(comme la véracité apparente de la photographie) et, par conséquent
remettent en cause celle des représentations bibliques. De méme, ils
affirment leur rupture totale avec toute conception mystique de l'image,
telle que la définit Roland Barthes :

102



DE U'IROMNIE AU SACRILEGE ET INVERSEMENT

rien & faire : la Photographie a quelque chose & voir avec
la résurrection : ne peuton dire d'elle ce que disaient les
Byzantins de I'image du Christ dont le Suaire de Turin est
imprégné, a savoir gu’elle n'était pas faite de main d’homme,
acheiropoiétos 2 3

les artistes affirment au contraire 'humanité de la création.
lls raménent la figure sainte & terre, ils la font chuter violemment,
symboliquement ou ironiquement. Descendue de son piédestal, elle
prend un visage d’homme; elle se confronte & sa réalité physique, &
ses angoisses, A ses fantasmes morbides ef pornographiques, a son
autodérision et & son désespoir. Et si l'ceuvre est lieu de sacerdoce,
I'homme le prendra en charge lui-méme, et si elle est lieu de vénération,
elle sera vouée a I'homme.

Héléne Singer
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