


  
 
 
 
 
 
 
 
 
 
 
 
                              Œuvres inaccessibles 
 
   Des sculptures ont été conçues pour demeurer inaccessibles à la vue 
et au toucher. C’est dans l’isolement qu’elles prennent leur vraie dimen-
sion spirituelle et qu’elles agissent comme anciennement  
certains objets sacrés ou encore des reliques dont la « recharge  
sacrale » était renforcée par leur mise à distance dans des lieux  
retirés ou protégés.  
   Plusieurs façons d’isoler l’objet : le cacher à la vue, l’enterrer défini-
tivement, l’isoler dans une vitrine comme un objet de Musée.  
Tous ces cas de figure existent actuellement : l’objet relique caché,  
enterré, l’objet mis à distance, l’objet en vitrine …  
On s’arrêtera sur quelques œuvres où le message qui est transmis  
est plus important que leur pérennité physique ou leur « exposition ». 
Dans ces œuvres fonctionne une autre forme de pérennité même  
si rien n’apparait plus au regard. 
 

  J’ai l’occasion de vous présenter quelques artistes pour lesquels une œuvre est surtout un acte  
de méditation sur la vie, sur nous-mêmes, nos sociétés, nos cultures.  
Ces artistes ont parfois choisi le geste extrême de rendre leurs œuvres inaccessibles à la vue pour que seule  
demeure leur portée spirituelle.  
  J’aimerais que cette rencontre suscite le goût d’un approfondissement de notre/votre travail, dans toutes  
nos différentes disciplines.  
  Concrètement je voudrais vous proposer de travailler dans l’esprit de l’artiste ‘collectionneur’ sur l’idée  
de l’objet/boîte :  “Pour le vrai collectionneur, chaque chose particulière devient, dans ce système, une encyclo-
pédie rassemblant tout ce qu’on sait de l’époque, du paysage, de l’industrie, du propriétare dont elle provient. 
Le sortilège le plus profond du collectionneur consiste à enfermer la chose particulière dans un cercle magique 
où elle se fige (...)”. (W. Benjamin, Paris capitale du WXIXème siècle, éd. Cerf, p. 239).  
  Pouvons nous transmettre quelque chose de nous, des autres,  de la manière la plus intimiste et cachée pour 
que notre parole perdure? Si ces sujets vous sont proches  peut-être pourrez vous présenter  quelques-unes  
de vos propositions  à la rentrée (dans le cadre des expositions des 10 ans de l'Académie).  

Claudio Parmiggiani, Terra, 1989.Collection MAC Lyon © Blaise Adilon 



   Ce comportement, qui viserait à soustraire l’œuvre à la vue, était 
aussi dans les intentions de Giacometti qui « [...] eut l’idée de modeler 
une statue et de l’enterrer [...] non pour qu’on la découvre, ou alors bien 
plus tard, quand lui-même et jusqu’au souvenir de son nom auraient  
disparu ». (G. Didi-Huberman – entretien avec J. Genet).  
 
   Claudio Parmiggiani a définitivement enterré la sculpture Terra,  
par un geste sacrificiel accompagné d’une cérémonie et avec la parti-
cipation du public, dans le cloître du Musée des beaux-arts de Lyon  
en 1990. Terra est une sphère en argile où l’artiste a préalablement 
empreint ses mains en creux. 
Après un long séjour à l’extérieur, Terra (qui datait de 1988), retrouvait 
un espace clos, en retrait d’une fréquentation humaine et d’une mise 
en circulation.  
« Je ne crois pas qu’il y ait d’autre message à transmettre que la trace de 
notre passage brûlant, le signe de notre condition de comètes, rien d’autre 
à transmettre que notre solitude. Nous avançons comme des aveugles ».  
« J’ai pensé que le corps de la terre était le musée le plus juste et le plus 
sensible pour abriter une sculpture. Une sculpture déposée dans la terre 
comme une graine. Une sculpture qui veut être secrète, invisible, née pour 
nulle exhibition et pour nul public. Une sculpture qui refuse son destin 
public e qui se confie à son destin de néant. Voir les choses les yeux fermés. 
Ni marbre, ni pierre, ni monument, ni pyramide, mais gravée dans l’esprit. 
Je n’ai pas voulu « d’œuvre bien visible ostentatoire, je dirai même un peu 
présomptueuse […]. J’ai préféré cacher ou mieux voiler au lieu d’exhiber, 
parce que je n’ignorais pas non plus que l’œuvre risque fort de tomber 
dans le décoratif pur et simple […] ». (C. Parmiggiani).   

Claude Parmiggiani, Terra, 1989. © Blaise Adilon



 
   Des propos d’enfouissement, où les œuvres trouveraient leur place 
sous terre en se régénèrant dans le silence, sont tenus par  
Anselm Kiefer qui, en attendant qu’un travail jugé peu satisfaisant  
reprenne vie, le recouvre de peinture noire, l’arrose d’eau sale,  
le soumet aux intempéries et parfois l’enfouit sous terre.  
« Je les inhume, puis je pose à la surface une cloche à l’aide de laquelle  
ils pourront se manifester, signaler leur présence. […] Tel le gardien  
de Saint Marx, j’attends le son de la cloche, pour délivrer mes tableaux  
du coma ». (A. Kiefer). 
 
   Les exemples sont nombreux d’œuvres où la réalisation est accom-
pagnée d’un comportement spécifique où les gestes, les processus, 
s’associent à des pratiques anthropologiques d’origine ancestrale. 
   Wolfang Laib avait réalisé les Chambres de memoire, des chambres 
de cire. A Marcenol dans les Pyrénées, il avait fait creuser un petit  
espace grand comme une chambre, dans la roche granitique. Les blocs 
en pierre étaient enduits de cire vierge préalablement ramollie.  
La cire appliquée directement sur la pierre était lissée, passée  
à la flamme et au fer a repasser.  
La chambre de cire, ordinairement fermée par une petite porte en bois, 
était visitble seulement après une très longue marche dans  
la garrigue. On rejoint l’idée du pèlerinage, d’un effort à accomplir 
pour un lieu spirituel et de recueillement (la symbolique de la cire,  
matière première toujours associée à l’idée de vie et de mort).

https://www.parkettart.com/archive/39-archive-laib.html



 
« Je dirais que s’il fallait trouver quelque chose de comparable, ce ne serait 
pas dans notre siècle. Probablement plutôt parmi les choses que  
les hommes ont fait il y a 5000 ou 8000 ans (...) je crois que ce lieu reflète 
quelque chose de semblable a ̀ ce qu’il y avait il y a 5000 ans (...)  
Il est important que cette sorte d’exigence soit encore possible en l’an 2000.  
Aujourd’hui dans la vie actuelle et dans l’avenir, avec tout ce que nous 
connaissons et vivons a ̀ notre époque, c’est important et particulièrement 
nécessaire ». (W. Laib). 
 

https://docplayer.fr/74882211-Matiere-corps-et-souffle-l-ailleurs-comme-
presence-dans-l-oeuvre-de-wolfgang-laib.html

https://docplayer.fr/74882211-Matiere-corps-et-souffle-l-ailleurs-comme-
presence-dans-l-oeuvre-de-wolfgang-laib.html



https://docplayer.fr/74882211-Matiere-corps-et-souffle-l-ailleurs-comme-presence-dans-l-oeuvre-de-
wolfgang-laib.html

The Philips Collection, 1600 21st Street, NW, Washington, D.C. (USA)- 
http://www.artcatalyse.net/la-chambre-de-cire-wolfgang-laib-philips-collec-
tion-washington.html



 
    Un autre exemple avec Doris Salcedo. L’artiste parle de la violence 
d’État et des disparitions physiques dans son pays, la Colombie.  
Dans Atrabiliarios elle réalise un ensemble de petites niches encastrées 
dans un mur qui contiennent des chaussures, le plus souvent féminines.   
Ces niches sont scellées dans le mur et recouvertes d’une peau ani-
male, du parchemin, cousu à même le mur par du fil chirurgical.  
  C’est une action de couture et de réparation, celle de l’artiste,  
un cri contre la violence faite à ces femmes et hommes disparus.  
Un geste de piété qui s’exprime avec des gestes venant du monde tout 
féminin de l’intérieur de la maison, de l’intime. Les petites niches  
ne peuvent plus s’ouvrir et ne laissent que deviner leur contenu. Le long 
du mur, elles s’alignent dans une procession où tous ces corps disparus, 
absents, persistent au milieu de nous, à distance, dans un espace  
« à côté ». 
 

Doris Salcedo, Atrabiliarios, copyright éditions PhaidonDoris Salcedo, Atrabiliarios, copyright éditions Phaidon



 
 
 
 Parfois nous avons d’autres manifestations d’enfouissement dans des 
créations hybrides entre livre et sculpture. Le Dessin verrouillé de  
Gina Pane de 1968, un livre-objet en acier soudé scellant à jamais 
son contenu ou encore Le fil emmuré de Mirella Bentivoglio.  
Le fil emmuré est un livre non consultable en marbre, fil, poids  
de tisserand. Dans ce livre la voix , le corps d’une femme sont murés 
dans le silence.  « Fermée entre les murs de sa maison, la femme d’un 
passé ancien n’eut aucune voix publique. Assise devant le métier elle devait 
tisser et filer. Elle tissait ses rêves et ses pensées. Les veines du marbre  
racontent ce destin et révèlent dans ce livre leur fonction  
poétique et symbolique par la présence d’anciens poids de métier  
à tisser. C’est le livre de l’absence millénaire de la femme de la culture  
active : un fil du discours muré dans le silence ». (G. Mori). 
Ces exemples nous emmenent à nous interroger sur le sens d’une 
œuvre, en dehors de sa forme : quel contenu ? Quelle fonction ? 
Dans l’époque où nous sommes, dangereusement éloignée de toute 
spiritualité, le travail de nombreux artistes montre que l’art  
est là pour autre chose qu’une fonction décorative.  
 
Soustrayant leurs œuvres à la vue, les artistes les sacrifient pour rendre 
leur message plus fort et, si le destin d’une œuvre est d’être public, 
c’est dans le secret la condition parfois nécessaire pour  
qu’elle conserve un peu de vérité.

Copyright Mirella Bentivoglio, Un libro in maschera, G. mori, éd. Via Senato, 2008G. Pane Dessin verrouillé, Esthétique du Livre d’artiste copiright M.Place, BNF, 1997
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