
... Le corps comme support de lʼoeuvre

LʼArt Corporel ou Body Art (les années 70)

Les artistes :

Acconci (p11), Burden (p44), Joumiac (p129), Lüthi (p162), 
Oppenheim (p190), Pane (p195), Rainer (p207).

De l’action painting (cf. Jackson Pollock) à 

l’empreinte du corps (cf. Yves Klein), de 
l’artiste à l’œuvre au corps comme support de l’oeuvre, il n’y 

a qu’un pas que l’Art corporel ou Body-art, 
mouvement commencé aux Etats-Unis dans les années 70, a 
franchi.

Déjà dans les années soixante, les actionnistes 
viennois poussent très loin la  mise en scène de leur propre 
corps dans le cadre de happenings, où des pratiques extrêmes 
mêlent violence, souffrance et sexualité réalisées au cours 
d’exhibitions publiques à caractère  souvent sacrificiel. Ces 
« messes noires » de l’art veulent avoir un caractère 
libératoire, et agir en tant que libération d’affects refoulées 
dans l’inconscient et de représentations violentes.

Aux Etats-Unis, où ces mêmes pratiques portent le nom de Body 
Art,, les artistes repoussent les  limites de leur propre corps à 
l’occasion de performances où le corps est le support 
d’interventions qui vont de la grimace à la blessure. 

En France, l’art corporel est représenté dès 1968 par 

Michel Journiac et Gina Pane.  Le sexe, le plaisir, 
la jouissance, la souffrance, la mort, le travestissement, les 
déterminismes collectifs et toutes les notions qui permettent 
de cerner la  question centrale du corps socialisé y prennent un 
relief particulier.

1) Les pionniers du genre : l’actionnisme viennois des années 
1964-1971
Dans les années soixante l'Actionnisme viennois dénonça avec violence l'impossibilité pour 
l'artiste de créer dans l'étouffante société autrichienne, qu'il accusait de n'avoir jamais rompu 
avec son passé nazi. L'Actionnisme viennois adopta alors une attitude  qui incarné l’une des 
phases les plus radicales de l’histoire de l’art.

Les artistes, qui souhaitaient la mort de l'art de l'illusion, de la représentation, et la disparition 
du chef-d'œuvre et du musée, placèrent désormais la réalité au cœur de leurs préoccupations 
par  :

- une approche autodestructrice voire avilissante d'un corps censé  symboliser et stigmatiser les 
tabous dictés par une société considérée comme répressive. 
- des performances aux scenarios où s'entremêlaient le cas échéant matières fécales, urines, sang, 
lacérations et animaux sacrifiés, le  tout dans une « ambiance » implicitement ou explicitement 
sexuelle qui ne faisait que renforcer la part d'interdit qui pesait sur elles. 

Le  jeune artiste viennois Günter Brus, fut le premier à avoir mis en 
scène son propre  corps, comme l’un des fondateurs et représentants les plus 
virulents. Le premier coup d’éclat a eu lieu en 1965 à Vienne 

(Autriche) : recouvert de la tête aux  pieds de peinture blanche, il tente de 
se rendre du Heldenplatz à la cathédrale  Saint Etienne. Il n’y parvient pas, la 
police l’interpelle pour trouble à l’ordre public. Ce qui n’empêchera pas 
Günter Brus de repousser toujours plus loin les limites de cet « abandon du 
cadre ». 

Günter Brus (1938- )

Les artistes :

Günter Brus, Otto Muehl, Hermann Nitsch, Rudolf Schwarzkogler, Adolf Frohner, Alfons 
Schilling, etc. 

Marche de Vienne 1965



La particularité de Günter Brus est d’utiliser son corps pour en 
montrer la fragilité et l’importance. En 1968, lors de l'action 
collective Kunst und Revolution (Art et Révolution), il but son urine, 
recouvra son corps de ses excréments, et se  masturba en chantant 
l'hymne national autrichien. Cette  action lui valut six mois de prison et 
un exil à Berlin en 1969.  

« Un art qui cesse d’être outrage à la pudeur n’est pas de l’art. »

L’artiste  doit bousculer les conventions et les tabous, les interroger et 
pousser le spectateur dans ses retranchements pour le forcer à penser :

« L’homme du commun est le crétin général, le jus dont on 
remplit le gros stylo. Tout homme normal est un idiot embauché 
par Dieu pour son industrie imbécile. »

Provoquer, c’est s’exposer. Faire de sa propre chair une matière 
aussi malléable qu’une autre, c’est se mettre en danger. 

En 1970, il réalise à Munich Zerreißprobe, Tentative d’auto-
déchirement. À genoux, en porte-jarretelles, il s’ouvre les jambes sur 
toute leur longueur avec un rasoir et s’ouvre ensuite le crane… Cette 
performance faillit lui coûter la vie, ce sera sa dernière.
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... Le Sacrificiel : la provocation une manière de se mettre en danger 

« L’homme est une sculpture, recouverte de peau. »

Günter Brus (1938- )
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2) En France : l’Art corporel

Le  corps se libère aussi, devient sujet et devient toile, à partir des années 
1970, en raison de la libération sexuelle dans les années 60. 
L'artiste souhaite provoquer une réflexion chez le regardeur, il n'est 
plus seulement artiste, mais éveilleur de conscience, l'oeuvre n'est plus 
une fin mais un passage qui amène le spectateur à un nouvel état de 
conscience. Le projet est ambitieux et permet toutes les dérives.

L'artiste dans ce type d'approche ne cesse par ailleurs de se 

remettre en cause lui-même à l'image d'Orlan par exemple. On se 
souvient combien le  public et la critique réagirent de manière négative 
à ses atteintes portées à son corps. L'artiste  fut taxée  de troubles 
mentaux et son œuvre fut le symptôme rattaché  à divers types de 
pathologies : exhibitionnisme, masochisme, perversion, narcissisme, 
mégalomanie. Tout cela bien sûr avant que l'oeuvre ne jouisse de la 
reconnaissance institutionnelle et muséale

À partir de 1969, Journiac abandonne définitivement la peinture et 
consacre entièrement sa vie à son art. 1969 marque l'année  de l'action et 
des actions : Lessive, Piège pour un voyeur, Messe pour un corps.
Dans ces performances, le spectateur est au centre de l'échange. 

Michel Journiac (1935-1995)

... Les métamorphoses

Dans  Messe pour un corps, 
Journiac  travesti en prêtre dans 
une célèbre galerie parisienne, dit 
une messe en latin,  à la fin de la 
laquelle il propose pour l'eucharistie 
une hostie particulière, faite de 
boudin cuisiné avec son propre sang. 
Par cette cérémonie religieuse, 
l'artiste, loin de manifester un 
anticléricalisme (rappelons qu'il était 
s é m i n a r i s t e ) r e p r é s e n t e ,  
«l'archétype de la création» : 
l'Homme se nourrissant de lui-
m ê m e e t d e s h o m m e s s e 
nourrissant de l'artiste. Cette 
nourriture corporel le est plus 
appétissante et plus  «énergétique» 
qu'une nourriture «spirituelle».

Messages  corporels, 1969

Un fil tendu, des  pinces  à linge, 
des  vêtements  blancs  et des 
paniers de linge sale : des  objets 
de la vie quotidienne, et on 
imagine un artiste capable de 
"laver son linge sale en 
public". Par-delà une volonté 
critique, l'artiste s'amuse et nous 
amuse. Journiac  se joue des 
codes, des préjugés, du 
rapport du spectateur à 
l'artiste.

Dans  Piège pour un corps, c'est la 
première fois  que l'on montrait  le 
corps d'un homme nu dans une 
galerie parisienne ! Les  invités, 
étaient d'ailleurs  extrêmement gênés 
et ils  tournèrent pratiquement tous le 
dos  à la cage de néons  fluorescents 
dans  laquelle était enfermé le jeune 
modèle. En fait, c'était le public 
q u i é t a i t d é s h a b i l l é p a r 
l'installation…, à chaque fois que 
quelqu'un s'approchait de lui pour le 
regarder, la lumière violente et 
acide du néon mettait  son visage 
en pleine lumière.

Avec  cette installation-performance à 
la signification sado-masochiste, 
J o u r n i a c  a f f i r m a i t s o n 
homosexualité tout en restant 
dans l'énoncé le plus générique 
et le plus universel. La «cage» de 
Journiac  est un peu à l'art corporel 
ce que la «pissotière» de Duchamp 
est à l'art conceptuel.
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Gina Pane (1939-1990)

... L’auto-agression, comme agression du spectateur

« J’ai compris que c’était précisément lui, mon corps, l’élément 
fondamental de mon concept. »  

Cette approche du corps se fait chez Gina Pane par l’intermédiaire de 
différents outils qu’elle  manipule lors de ses performances (objets 
agressifs - verre, feu, épingles - ou agréables - jouets, fleurs), par 
le  biais de la nourriture (le lait, élément maternel par excellence, la 
viande…), et surtout par celui de la blessure, toujours superficielle, 
avec une lame de rasoir.

La blessure correspond effectivement pour l’artiste au moyen de 
communication le plus direct, le moins distant d’un corps à l’autre 
car ouvrir son corps, c’est toucher l’autre, aller vers lui. A travers la 
blessure, Gina Pane dénonce aussi toutes les situations d’agressions 
auxquelles nous sommes confrontés, le masochisme de l’être humain, 
le tabou de la mort…  et dévoile aussi le corps, le montre dans sa 
vérité biologique. Plus précisément, l’incision d’où perlent des gouttes 
de sang renvoie au sexe féminin et au sang menstruel. 

« Pour moi qui suis une femme, la blessure exprime aussi mon 
sexe, elle exprime aussi la fente saignante de mon sexe. Cette 

blessure a le caractère du discours féminin. L’ouverture de mon 
corps implique aussi bien la douleur que le plaisir. »

Bien que  Gina  Pane ne soit pas une fervente féministe, elle vit son art 
comme un combat en luttant contre tous types d’injustices et 
revendique pour les femmes une place à part entière dans la 
société. 

D’une part, Gina Pane  se  définit dans une volonté créatrice, en tant 
qu’artiste et entend vivre, exister, penser comme les créateurs 
masculins l’ont toujours fait. Elle met en relief l’évolution du rôle  de la 
femme : auparavant passive (la muse, l’égérie, l’inspiratrice, le 
modèle), celle-ci participe  aujourd’hui pleinement et de plus en plus à la 
pratique artistique. La femme est devenue artiste à part entière.

D’autre part, en exposant ses cotons menstruels, œuvre intitulée “Une 
semaine de mon sang menstruel”, Gina Pane  renvoie à la dimension 
organique, biologique de la femme, mais aussi, plus largement à 
celle de l’Homme en général. Elle  démantèle ainsi le tabou du corps 
en insistant sur la  dimension biologique de l’Homme, constitué avant tout 
d’un corps de chair et de sang.

« Autoportrait(s), cela veut dire quoi, cela 
veut dire moi en tant que femme et moi en 
tant qu’artiste - d’où le pluriel. Alors, dans 
cette action, j’ai employé tous les outils 
qui  m’ont servi dans les pratiques 
antérieures de peintre et de sculpteur, 
mais aussi  mes tampons menstruels, qui 
représentent les outils de l’utilisation de 
mon corps. »

L’action se compose de trois phases 
consécutives :

- La mise en condition : allongée sur une 
structure métallique au-dessus de bougies 
allumées, résistant à la douleur jusqu’aux 
limites  du supportable, Gina Pane essaie de 
repousser les limites  de son corps  ainsi que 
les  déterminismes  sociaux, et dénonce la 
souffrance endurée par la femme soumise ;
- La contraction ;
- Le rejet ; 

Toutes  trois  établissent un parallèle avec un 
accouchement  et annoncent une des 
problématiques principales  de l’œuvre : la 
condition de la femme (féminité et 
maternité). 

3) Aux Etats-Unis : le Body Art

Action sentimentale, 1973Une semaine de mon sang menstruel

Action Psyché, 1974



ont pour principaux représentants Vito Acconci, Bruce Nauman, Dennis Oppenheim qui expérimentent
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Chris Burden (1946-2015)

Burden, né  à Boston mais ayant passé la majeure partie  de  sa vie à Los 
Angeles, est notamment connu pour s'être fait tirer dessus pour une 
vidéo, à 25 ans (Shoot, 1971), s'être fait enfoncer des clous dans les 
mains comme s'il était crucifié sur une voiture (Trans-fixed, 1974), 
électrocuter (Doorway to heaven, 1973), enfermer (Five days 
Locker piece, 1971), pour repousser les limites de ce que signifie une 
oeuvre d'art. 
En se mettant en danger, il voulait sensibiliser le public concernant 
la société de consommation, la violence de la société moderne, la 
domination des institutions et de l'autorité. 
Inspiration pour des générations de jeunes artistes, il faisait partie des 
fondateurs de la scène de l'art contemporain de Los Angeles, aux côtés de 

John Baldessari, James Turrell, Mike Kelley ou 
Barbara Kruger.

... L’auto-agression, reflet de la violence de la société moderne 



Orlan, joue avec ses métamorphoses en les mettant constamment en 
scène, avec beaucoup d'humour dans une oeuvre comme le baiser de 
l'artiste, où contre 5 fr l'artiste donne un baiser, l'argent tombe dans 
son pubis tiroir-caisse, critique de la société qui ne voit en la femme 
que la putain, ou la mère, avec une photo d'elle  en madone où il était 
possible de mettre un cierge pour 5 fr, comme quoi, Orlan veille  à tout et 
montre aux hommes qu'elle peut être contre et profiter de cette  opposition 
pour en vivre. 

Puis elle s'amuse à modifier chirurgicalement son visage par des 
implants, elle souhaite créer une image qui lui soit propre, non 
stéréotypée, comme l'image d'une beauté classique, la beauté est 
avant tout culturelle, alors elle  s'est construit une image qui lui 
correspond à  elle, elle  dit avoir voulu que son visage soit sa carte de 
visite. C'est réussi. Pas de plaisir de la souffrance chez Orlan, toute 
souffrance est évitée par l'anesthésie, juste revendiquer le droit à la 
différence en faisant de son visage une oeuvre d'art unique.

Orlan (1947- )

... Les métamorphoses
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Le Baiser de l’artiste. Le distributeur 
automatique, 1977

Sein unique, monstration phallique, 1983

Tentative pour sortir du cadre, 1964










