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Introduction

Le genre, le pouvoir et le patriarcat

Le patriarcat est un système social qui codifie les relations liées au genre et à la répartition du pouvoir. Il 
transforme les « hommes » en personnes dotées d’une identité fragile qui doit être continuellement réaffir-
mée au moyen d’une armure associée à la violence, à la force, à la compétitivité, à une puissance sexuelle 
illimitée ou à un jeu dangereux autour de la loi et de la transgression des règles. Cette exigence permanente 
les conduit à flirter avec le danger et l’agressivité, associés à l’affirmation de soi par le déni et la soumission 
des autres, qu’il s’agisse des femmes ou d’autres groupes qu’ils identifient comme des rivaux ou des ob-
jets d’usage. De même, les femmes grandissent en s’habituant à ce qu’une « femme » devrait et ne devrait 
pas être. L’apparence physique, l’acceptation par le partenaire dans le cadre d’une relation hétérosexuelle, 
l’union impossible de la séduction et de la modestie, la disponibilité sexuelle mais aussi la responsabilité 
qui lui incombe lorsqu’elle est victime d’une agression extérieure, la maternité obligatoire pour être une « 
femme complète », le sacrifice au profit du ou de la partenaire et des enfants, la responsabilité continue et 
non rémunérée des charges et des soins familiaux, la dépendance etc., tout cela associé à une image sociale 
dévalorisée de ce qui est considéré comme « féminin » : les « femmes » seraient associées à la sphère du pri-
vé, de l’intérieur des maisons, tandis que les « hommes » seraient attachés à la sphère de la place publique, 
de la vie politique de la société; de même l’irrationalité serait purement  « féminine » tandis que la rationalité 
serait exclusivement  « masculine ». Les  « femmes » subissent : l’élimination systématique dans l’histoire de 
toute trace féminine liée à la Les genres “homme” et “femme” sont ici pensé pour les personnes cisgenre - 
dont l’identité de genre correspond à son sexe de naissance - et  construits sur la base de l’hétérosexualité 
: “je suis un homme et j’aime les femmes”, et inversement.  Ces deux identités de genre et les relations que 
ces individus entretiennent entre elles et eux constituent la norme sur laquelle la plupart des sociétés se 
sont construites : l’hétéronormativité. Pourtant tous·tes les individus ne se retrouvent pas dans ces schémas 
très ancrés : on parle alors de minorités de genre et minorités sexuelles (lgbtqia+). En sortant des normes 
sociales, ils, elles et iels  possèdent des vécus différents, souvent semés d’embûches, dans une société qui ne 
leur laisse pas ou très peu de place pour exister. Exister et s’affirmer, deux actions essentielles à chacun·e, 
deviennent alors un combat permanent qui dérange le système en place. En ne pouvant s’y conformer et en 
ne rentrant pas dans les moules type qu’il propose, les individus sont confronté·es à une multitude de diffi-
cultés : le besoin de faire un coming-out afin de réfuter l’identité erronée qu’on leur a donnée à la naissance 
(femme ou homme hétérosexuel·le) pour faire connaître leurs véritables identités et envies ; le potentiel rejet 
voire la négation de cette identité par leurs entourages ; le besoin permanent de réexpliquer et réaffirmer 
leurs identités à chaque nouvelle rencontre ; les discriminations et les violences homophobes, lesbophobes, 
transphobes etc. qui peuvent prendre des formes bénines comme les micro agressions* au quotidien ou des 
violences haineuses et explicites ; la nécessité de faire face aux multiples tentatives, parfois violentes, de les 
faire entrer dans le moule de l’hétérosexualité (par exemple les thérapies de conversion essaient de les “con-
vertir” à l’hétérosexualité) etc. Ce sont aussi des questions que nous avons abordées pendant nos ateliers et 
que vous trouverez dans ce manuel.

Ce guide est conçu autour d’images artistiques, choisies par des jeunes au cours de plusieurs ateliers, qui 
peuvent toutes soulever des débats sur la manière dont la masculinité et la féminité sont construites, sur 
la manière dont les injonctions binaires de genre peuvent parasiter l’esprit et la construction identitaire de 
chacun·e d’entre nous et générer une tension voire une douleur émotionnelle. Ce guide veut avant tout offrir 
des outils pour que les jeunes puissent se construire dans la liberté et le respect des autres, en développant 
une pensée critique, diverse et multiculturelle.
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Comment utiliser ce manuel

Ce livre est une collection d’œuvres d’art classiques et contemporaines accompagnées de questions visant 
à susciter des débats et à identifier des problématiques propres aux dynamiques de genre et de pouvoir. Il 
contient également des conseils pour créer un espace de confiance dans lequel les jeunes peuvent librement 
discuter et débattre des œuvres d’art et des questions de genre qui y sont liées, ainsi que réfléchir sur les 
relations de pouvoir et la notion d’empowerment liées aux tensions entre les genres dans la société.
Ce livre s’adresse aux professionnel·les des champs de l’animation, la médiation artistique et culturelle, le 
travail social, auprès des jeunes, mais pas exclusivement. Il peut être utilisé par toute personne qui sou-
haite lancer un débat et soulever des questions liées au genre et aux relations de pouvoir. Les images et les 
œuvres d’art en général ont la possibilité d’ouvrir de nouvelles perspectives et, comme des miroirs, de nous 
faire nous demander ce que nous y voyons et ce que les autres y voient en les regardant. Des questions, 
telles que « Qui a le pouvoir de regarder ? », « Qui regarde et qui est regardé ? », « Qui est l’objet de la con-
templation ? », constituent le point de départ de nos réflexions déployées dans ce livre ; elles nous amènent 
à repenser non seulement les assises de certains canons de l’histoire de l’art et des musées, mais aussi à 
remettre en question notre propre regard et les images que nous produisons inconsciemment.

Ce guide est conçu de manière à ce que les images que nous présentons puissent être utilisées pour susciter 
un débat.  Sous chaque image, les lecteur·ices trouveront des éléments d’information sur l’artiste, l’époque 
et le lieu de la création. Les animateur·ices trouveront également un bref descriptif et quelques repères pour 
orienter la discussion. Enfin, nous avons formulé des questions qui peuvent ouvrir un dialogue et susciter 
une réflexion à partir de l’œuvre d’art présentée. Cette sélection a été réalisée par des jeunes adultes (entre 
18 et 30 ans) issus de différentes régions d’Europe, au cours d’ateliers participatifs. Ils et elles ont ainsi choisi 
dans ces images des éléments qui, à leurs yeux, peuvent prêter au débat, à la déconstruction et à l’analyse. 
Nous sommes conscient·es de la perspective eurocentrique que cette sélection peut avoir. Nous invitons 
les lecteur·ices à élargir ce corpus avec des œuvres venant d’autres aires géoculturelles qui enrichiront sans 
aucun doute notre sélection en la rendant plus diverse et inclusive.

Questo strumento educativo è stato sviluppato dai cinque membri del progetto di partenariato strategico 
POWER: DADAU De l’art et D’autre (Francia), MOH (Italia), COW, City of Women (Slovenia), Elan Interculturel 
(Francia), EARTDI, Universidad Complutense de Madrid (Spagna). È stato coordinato da EARTDI, Universidad 
Complutense de Madrid (Spagna).

REMARQUE : L’atelier a été conçu pour les jeunes, afin que le concept de genre leur permette de question-
ner les masculinités, les féminités, ainsi que la binarité de genre. Pour autant en pratique, comme la majorité 
des participant·es aux ateliers étaient des femmes cisgenre, la plupart des questions et des réflexions ont été 
liées à la déconstruction du concept de genre du point de vue des femmes cis. De même, les questions de 
pouvoir et d’empowerment ont tourné autour des tensions et des dynamiques de pouvoir qui ont empêché 
les femmes d’atteindre l’égalité sociale, économique et politique, ainsi que des mécanismes d’empowerment.
Nous savons que le patriarcat* limite tout le monde, hommes et femmes cisgenres, personnes non binaires, 
personnes transgenres* ,etc. Il est nécessaire d’à la fois déconstruire la masculinité associée à l’individua-
lité, à la violence et à la compétitivité, mais aussi de refaire nôtre la capacité de prendre soin, de soi et des 
autres, et d’entretenir des relations humaines horizontales.

Cet outil pédagogique a été développé par les cinq membres du projet de partenariat stratégique POWER : 
DADAU De l’art et D’autre (France), MOH (Italie), COW, City of Women (Slovénie), Élan Interculturel (France), 
EARTDI, Universidad Complutense de Madrid (Espagne). Il a été coordonné par EARTDI, Universidad Com-
plutense de Madrid (Espagne).
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*  Les textes qui accompagnent cet ouvrage ont été rédigés par des membres des différents partenaires du consortium, et certains des 
textes qui accompagnent les images ont été repris de différentes sources et cités. Les membres qui ont contribué au texte sont : Tanja 
Mastnak et Sara Šabec, de COW, City of Women (Slovénie) ; Julia Nyikos et Camille Lesbros de De l’art et D’autre (France) ; Isabella Mileti 
et Eleonora Schulze-Battmann de MOH (Italie) ; Morgane Boidin, Anna Balsamo, Lola Clarini de Élan Interculturel (France) ; Marián 
López Fdz. Cao et Carolina Peral, de EARTDI, Art Education and Social Inclusion, Université Complutense de Madrid (Espagne).
*  Les définitions des mots plus techniques marqués d’un « * » sont à retrouver dans le lexique



Objectifs

1. Offrir aux jeunes adultes des moyens créatifs et attrayants de comprendre les concepts liés au genre.

2. Sensibiliser à la manière dont le genre est lié au pouvoir : comment les gens vivent encore aujourd’hui la 
discrimination et l’oppression en raison de leurs identités de genre.

3. Donner aux jeunes les moyens de développer leurs identités de genre de manière sûre et créative, de faire 
face aux défis et aux oppressions liés à leurs identités de genre. 

4. Développer la compréhension, l’empathie et la solidarité envers et avec les personnes ayant des identités 
de genre et des orientations sexuelles sortant du schéma classique femme/homme et de l’hétérosexualité, 
afin de lutter contre les oppressions qui y sont liées. Acquérir des outils pour communiquer sur les inégalités 
et les défis liés au genre.

5. Offrir aux travailleur·euses et aux animateur·ices de jeunesse des outils complets pour aborder les ques-
tions de genre et de pouvoir avec les jeunes de manière sûre et attrayante.
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Méthodologie

Nous avons conçu ce manuel en utilisant une approche méthodologique artistique, non formelle et parti-
cipative. Les œuvres d’art sont polyvalentes et équivoques, elles permettent l’émergence de significations 
multiples. De ce fait, elles peuvent donc aider à visualiser des messages et à aborder les problèmes avec 
détachement. L’approche non formelle et participative met l’accent sur l’expérience et la participation active 
des jeunes afin d’élaborer ensemble et de mieux retenir des solutions alternatives pour répondre aux conflits 
et à la discrimination liés au genre. 

Notre méthodologie est basée sur l’écoute active, en valorisant la participation des personnes présentent au 
ateliers, ce qu’elles voient et ne voient pas dans les images, comment elles les relient aux concepts de gen-
re,au pouvoir et empowerment*. Nous les encourageons aussi à chercher des réponses visuelles et artisti-
ques, à proposer de nouvelles images et de nouveaux récits à partir d’œuvres d’art classiques.

Première étape : créer un espace de confiance grâce à des jeux d’introduction

Dans le cadre de cette approche participative, nous recommandons de créer un espace de confiance entre 
les membres de l’atelier (un espace propice à se livrer et échanger, rire, un espace sans jugement) grâce à des 
activités d’introduction engageant le corps et le mouvement. Nous proposons également l’utilisation de la 
méthode « World Café Dynamic » qui constitue un outil pertinent pour encourager la participation.

Quelques conseils pour créer un espace sûr :

-Commencez l’atelier par des exercices issus du théâtre en créant un cercle de présentation. C’est l’occa-
sion d’apprendre les prénoms et pronoms des participant·es et de partager les premières informations sur 
soi. Nous conseillons de lier les partages avec des jeux d’éveils du corps pour activer l’attention du groupe et 
se détendre. D’expérience, les jeux d’introduction qui font rire ont le plus de succès et assurent une atmos-
phère légère et agréable, propice pour la suite. 

- Travailler sur la dynamique corporelle ; des activités ludiques et non verbales permettent aussi au groupe 
de se sentir plus proche les un·es des autres. Ensuite, accordez un peu de temps au groupe pour que les par-
ticipant·es puissent regarder les images (qui seront utilisées pendant l’atelier) et laissez émerger des com-
mentaires spontanés jusqu’à ce que la conversation devienne fluide. L’animateur·ice peut alors expliquer la 
méthode aux membres du groupe. La conversation, l’écoute, le respect et l’empathie, le fait d’essayer d’être 
ouvert·e aux propositions des autres et de faire des compromis pour se mettre d’accord sur une décision co-
llective sont des éléments importants à avoir en tête. Tout le monde doit rester sur un même pied d’égalité.

-Il est également possible de rédiger une charte de sécurité avant l’atelier. Il est conseillé de la co-construire 
avec le groupe. Voici quelques exemples de règles à suivre :
- La parole : même si certaines personnes sont plus à l’aise que d’autres avec la prise de parole, surveillez la 
fréquence et ne la coupez pas.
- Confidentialité : « la première règle du club est : il est interdit de parler du club ». Ce qui se passe à l’atelier 
ne doit pas être divulgué en dehors de l’atelier.
-S’autoriser à poser des questions, à faire des « erreurs » et à en être conscient·e.
-Parler de sa propre expérience, éviter les généralités, ou exprimer son avis sur la vie d’une autre personne.
-Pratiquer l’écoute active, sans juger ses propres sentiments ou ceux des autres.
-Ne pas inverser la culpabilité si vous dites quelque chose d’offensant. 
-Rester bienveillant·e face à des commentaires gênants.
-Nous avons tou·tes des préjugés et des stéréotypes. Si nous sentons que nous en sommes porteur·euses, 
prévenons le groupe.
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Jeux d’introduction

Il est important de commencer un atelier par des activités d’introduction, de courtes présentations ou des 
activités d’échauffement qui permettent aux participant·es de se détendre, de se sentir à l’aise et en confian-
ce. Quelques exemples : 

-En cercle, chaque membre du groupe présente son prénom avec un mouvement/une position corporelle. 
Les autres personnes répètent, cela aide à mémoriser. 

-Chaque membre du groupe dit son nom et décide comment il sera répété par les autres membres du grou-
pe : crié, chanté ou chuchoté.

-Une autre façon de procéder peut être de commencer l’atelier par un jeu de théâtre : le réveil du corps. Le 
groupe peut se détendre par le mouvement, en faisant des exercices simples de relaxation et des activités de 
respiration afin de s’apaiser et de se préparer pour l’atelier.

-Se focaliser sur le corps par des étirements libres en cercle avec ou sans musique peut être une autre 
option. Effectuez des mouvements et des déplacements libres dans la pièce en changeant de direction et de 
vitesse, et puis s’arrêter et établir un contact visuel tantôt avec les personnes proches, tantôt avec celles qui 
sont éloignées de nous. On peut continuer à bouger et s’arrêter, fermer les yeux et prendre trois respira-
tions profondes, ensuite chacun·e à son tour ouvre les yeux et se place autour de la table la plus proche, puis 
l’atelier peut commencer.

-Trois tables avec des images d’art sont déjà installées dans la salle pour travailler sur les concepts de genre, 
de pouvoir et d’empowerment. L’exercice précédent permet de constituer spontanément des groupes de 
2 ou 3 personnes qui peuvent commencer à travailler ensemble. Chacun de ces groupes choisit alors une 
des images préparées sur la table puis la présente par le “théâtre image”: on prend une position figée pour 
représenter et mimer l’image choisie, tandis que le reste des participant·es devra deviner de quelle image il 
s’agit. Ainsi, la présentation des 12 images de départ de l’atelier peut se faire de manière interactive et ludi-
que avec les participant·es. Elle permet d’introduire le véritable travail de l’atelier.  
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Dynamique du « World Café (*)

La dynamique du « World Café » a pour objectif de créer un réseau vivant de conversations autour de ques-
tions importantes. C’est un processus créatif qui mène à un dialogue constructif, où les connaissances sont 
partagées et où des possibilités d’action sont créées.

La méthodologie « World Café » est un processus basé sur la conversation humaine, chaleureuse et enri-
chissante qui permet à un groupe de personnes de discuter de questions fortes, de générer des idées, des 
accords et des pistes d’action créatives et innovantes, dans un environnement accueillant et convivial, sem-
blable à celui d’un café.

Le « World Café » se développe par des conversations à des tables de quatre à six personnes, qui analysent 
simultanément un sujet ou une question pendant un certain temps. À la fin de chaque question, les partici-
pant·es changent de table et poursuivent la discussion avec d’autres participant·es et ainsi de suite jusqu’à ce 
que tous les sujets proposés aient été abordés. 

Ainsi, après une brève explication de la dynamique (qu’allons-nous faire ?), les animateur·ices peuvent répar-
tir les participant·es en trois groupes de cinq personnes et attribuer à chaque groupe l’un des trois concepts 
à explorer (pouvoir, genre et empowerment). Les animateur·ices ont préalablement placé 10 reproductions 
d’œuvres d’art accompagnées d’une description (la même dans chaque table). L’idée est la suivante :

a) À chaque table, déclenchez un débat autour des œuvres d’art et des concepts à l’aide de questions :

-Que vous suggèrent ces images ?
-À quelle question ou à quelle autre image reliez-vous cette image ?

Discussion sur le sujet (10 minutes)

Rotation : une personne reste à la table ; les autres se déplacent vers une autre table. 
Répétez la dynamique deux autres fois.

b) Temps de réflexion

-Résumé des idées principales. Si vous avez le temps, vous pouvez représenter les idées principales qui ont 
émergées de l’atelier sur un schéma visuel collectif en utilisant Jamboard pour les ateliers en ligne ou sur 
une grande feuille lors des ateliers en présentiel (facultatif).

 (*) Cette méthodologie a été développée par une autrice et un auteur d’origine mexicaine, Juanita Brown et David Isaacs, et a été 
utilisée depuis 2005 dans les contextes les plus variés, avec des groupes d’âge, de cultures, d’objectifs différents à travers le monde. 
Le World Café a été utilisé par de grandes entreprises, des ONG, des entités publiques, des organisations communautaires et éduca-
tives du monde entier (De la Mata, « Metodologías para la innovación social : el World Café Por Guadalupe de la Mata », 8 février 2012. 
https://innovationforsocialchange.org/metodologias-para-la-innovacion-social-el-world-cafe/)
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Clôture de l’atelier

Évitez à tout prix de clore un atelier de manière abrupte parce que l’heure a tourné. Nous ne devons jamais 
laisser les participant·es avec des non-dits s’ils ou elles ont été submergé·es par l’émotion ou ont traversé 
un moment d’intimité partagée. Les ateliers doivent être clôturés en douceur afin de permettre aux parti-
cipant·es de faire part de leurs réactions aux membres de l’atelier et de renouer avec l’« extérieur » et la vie 
quotidienne.  On peut utiliser, par exemple, les exercices suivants :

-Après avoir fait le tour complet des trois tables, un·e volontaire de chaque groupe peut présenter en plé-
nière la manière dont le groupe a choisi les images et posé les questions.

-L’atelier peut aussi se clore par les présentations des tables rondes, et laisser suffisamment d’espace et de 
temps pour des échanges et la formulation de commentaires sur ce qui a été dit.

-Fermer l’atelier avec le « cercle des sentiments ». Tous·tes les participant·es jettent dans le cercle tous les 
mauvais mots qu’elles ou ils ont portés toute leur vie afin d’essayer de se débarrasser des mauvais senti-
ments qui y sont associés d’une manière symbolique.

Oeuvres d’art en question

La sélection d’œuvres d’art présentée dans ce manuel est le fruit d’un travail de collaboration avec des 
groupes de 15 à 20 jeunes âgé·es de 18 à 30 ans, de Madrid, Paris, Bari et Ljubljana. Au total, une centaine de 
jeunes ont sélectionné ces images qui pouvaient soulever des questionnements liés au genre, à la façon dont 
il est construit – ou déconstruit – et à ce qu’il signifie.

Au cours de trois ateliers de neuf heures au total, les jeunes ont réfléchi en groupe à l’évolution du concept 
de genre par rapport au sexe, à l’orientation sexuelle, au genre, à la binarité de genre, aux injonctions de 
genre et aux rôles appris et, surtout, à la façon dont ces idées leur procurent de l’inconfort et les empêchent 
d’être vraiment libres. Les images choisies les ont aidés à réfléchir sur la manière dont le regard est cons-
truit sur le masculin et le féminin, sur la manière dont nous pouvons apprendre à le déconstruire et sur la 
manière dont nous pouvons également construire des images libératrices et « empouvoirantes ». Comme il 
ne pouvait en être autrement, grâce à la polysémie des images, certaines d’entre elles servent à différents 
concepts, comme Femme en noir dans sa loge de Mary Cassat, sélectionnée dans les trois catégories, ou 
Femme en colère de Pieter Huys. Afin de ne pas répéter les images, nous avons ajouté des questions à certai-
nes d’entre elles qui peuvent faire référence au genre, au pouvoir et à l’empowerment en même temps. Nous 
espérons que vous les trouverez intéressantes et qu’elles vous aideront à déclencher des réflexions auprès 
des participant·es à vos prochains ateliers.

Ce manuel présente une structure commune pour chaque œuvre d’art :

1.L’image. 

2.Des informations générales sur l’œuvre d’art.

3.Une description de l’œuvre qui peut être utilisée dans l’échange, ou après celui-ci, mais qui peut fournir 
des éléments de réflexion utiles ou élargir le débat.

4.Des questions pouvant ouvrir le débat entre les jeunes à partir de l’œuvre d’art et faire émerger des points 
de vue, des discussions et des réflexions différent·es.
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Références iconographiques 

Titre : Le sorcier d’Hiva Oa, ou Le Marquisien à la cape rouge
Artiste : Paul Gauguin (1848-1903)
Date : 1902
Collection : Musée d’Art Moderne, Liège

Description de l’œuvre 

Cette œuvre présente différents motifs symbolisant la prédation et l’extinction : à droi-
te, la nature paisible – sauvage et idéale – avec un chien ayant capturé un oiseau – une 
espèce aujourd’hui disparue. Au centre, le·a sorcier·e a une allure énigmatique, avec des 
traits androgynes accentués par de longs cheveux et des fleurs. Il s’agit de Happuani, un·e 
sorcier·e renommé sur l’île de Hiva Oa aux Marquises, et identifié·e comme un·e « Māhū 
» : une personne du « troisième genre», né·e garçon mais assumant un rôle féminin dans 
la communauté et un rôle spirituel très important. En 1902, les « Māhū » sont menacé·es 
par la colonisation du clergé catholique qui les diabolise et veut effacer leurs fonctions 
spirituelles et culturelles. À gauche, deux femmes à la tête voilée regardent le·a sorcier·e 
et semblent effrayées mais aussi fascinées par iel.

Paul Gauguin peut être considéré comme un artiste à la recherche de territoires « exoti-
ques » – dont certains associés au colonialisme - et comme un des précurseur·euses du 
mouvement primitiviste : certain·es artistes occidentaux·ales rejettent le réalisme en vo-
gue, qui représente l’industrialisation de la société, et préfèrent s’inspirer des productions 
culturelles des pays colonisés. Ils et elles mettent en avant une certaine « simplicité » des 
formes, les contrastes de couleurs vives, jugés plus « instinctifs » ou « authentiques ». Les 
thèmes racistes du « bon sauvage » sont souvent traités. Gauguin dépeint la société tradi-
tionnelle marquisienne qui va bientôt disparaître, en proie à la colonisation occidentale.

Questions pour lancer le débat

•	 Pourquoi ne pouvons-nous pas arrêter d’associer les personnes que nous regardons à 
un genre ? Est-ce si dérangeant de ne pas le faire ? 

•	 Comment rendre visible la diversité des identités de genre et des orientations sexue-
lles qui existent (ou ont existé) dans le monde sans passer par la domination et/ou 
l’exotisation ? 

•	 Comment le regard occidental sur les sociétés non blanches a-t-il façonné les normes 
actuelles et l’expression identitaire des personnes non blanches ?
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Références iconographiques 

Titre : Saint Sébastien
Artiste : Le Pérugin (1448-1523)
Date : 4e quart du XVe siècle
Collection : Musée du Louvre, Paris

 

Description de l’œuvre

Il s’agit d’une scène religieuse, le martyre de Saint Sébastien. L’inscription en latin sig-
nifie : « Tes flèches se sont abattues sur moi ». Pendant la persécution des chrétien·nes 
par l’Empire romain, le protagoniste est dénoncé et donc condamné à être attaché à 
un poteau sur le champ de Mars avant d’être transpercé de flèches. Ici, le corps est nu, 
musclé et détendu. Les hanches sont apparentes. Un léger voile cache le sexe et le sug-
gère en même temps. Le regard doux est dirigé vers le ciel comme une prière à Dieu. Les 
représentations courantes de saint Sébastien montrent la douleur de son martyre sous les 
traits d’un homme mûr et barbu. Ici, cependant, il semble calme et son corps est délicat, 
adolescent et presque épargné par les flèches. On pourrait percevoir une expression de 
plaisir dans la douleur. 

Le Pérugin est connu pour ses peintures religieuses. Au Moyen-Âge et encore à l’époque 
du Pérugin, on croyait que la peste et d’autres maladies se propageaient dans l’air à la 
vitesse des flèches (porteuses de ces différentes maladies). Saint Sébastien est l’un·e des 
quatorze saint·es intercesseur·es, c’est-à-dire ceux et celles qui apportent leur aide aux 
croyant·es, et il les protège de la peste. Il est ici une sorte de bouclier qui protège le peu-
ple, transpercé par les flèches.

Du XIXe au XXe siècle, Saint Sébastien devient une icône gay dans la littérature (chez 
Oscar Wilde ou Walter Pater, par exemple) mais aussi dans la photographie, notamment 
avec Frederick Holland Day. Par extension, dans les années 1980, il est considéré comme 
l’intercesseur contre l’épidémie de sida, notamment au sein de la communauté homo-
sexuelle. Saint Sébastien est aussi considéré comme une icône gay de par son histoire : 
il a dû dissimuler quelque chose d’important pour lui, sa foi, et est finalement persécuté, 
comme certain·es ont pu être et sont encore amené·es à dissimuler leur homosexualité.

Questions pour lancer le débat

•	 Quel est le genre de cette personne ? 
•	 Comment les attributs physiques déterminent-ils ce que l’on imagine du genre de la 

personne ? 
•	 Comment une icône religieuse peut-elle se transformer en icône gay ? 
•	 Comment vivre sa foi et son orientation sexuelle lorsque sa religion est homophobe ? 
•	 Le regard des autres nous assigne une identité. Comment est-il possible de dépasser 

un tel regard et l’identité qu’il nous procure ?
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Références iconographiques 

Titre : Lait, Date d’expiration 3 jours. 
Artiste : Adrijana Maraž
Date : 1971
Collection : Art Galerie Artes, Nova Gorica

Description de l’œuvre

Adrijana Maraž (1931-2015) était membre de l’École d’art graphique de Ljubljana à l’épo-
que où l’art graphique était en plein essor grâce aux contributions du conservateur Zoran 
Kržišnik. Au sein de ce groupe, Maraž a présenté très subtilement la perception du monde 
par les femmes. Bien que, tout au long de sa vie, elle soit restée dans l’ombre de son mari 
très astucieux (tout comme Lee Krasner, qui était dans l’ombre de Pollock, Camille Claudel 
dans celle de Rodin, Frida Khalo dans celle de Diego Rivera, etc.), son travail est toujours 
intéressant aujourd’hui en raison des symboles y étant cachés qui dévoilent les sentiments 
d’une femme dans une société patriarcale. Elle représente le corps des femmes comme 
des éléments de mobilier, des sacs de viande ou de lait avec une date d’expiration courte 
et exprime ici le sentiment de captivité du corps en le dépeignant comme un objet pure-
ment utile.

Nous percevons souvent notre corps comme le voient les autres, comme elles et ils y 
réagissent ou bien nous sommes amené·es à considérer que notre corps ne vaut que dans 
la mesure où il est attrayant pour les autres. Le sentiment d’infériorité est souvent lié pré-
cisément à la manière dont nous percevons notre propre corps. Les diktats liés au corps 
constituent l’un des aspects les plus fréquemment exercés et les plus efficaces des systè-
mes de contrôle, qu’ils proviennent de groupes nationaux, religieux ou autres formations 
moins formelles. Les femmes sont souvent victimes de ce contrôle du corps, nous pou-
vons penser aux pieds bandés en Chine, aux mutilations génitales en Afrique, à la couver-
ture des cheveux (ou du visage) dans la culture chrétienne et musulmane, à l’imposition 
d’un idéal de minceur aux consommatrices occidentales, au contrôle de la pilosité, etc.

Questions pour lancer le débat

•	 Outre la reproduction (faire des enfants), quelle est la fonction sociale des femmes ?
•	 Comment la fin de la période de fertilité d’une femme peut-elle être considérée com-

me sa propre « date d’expiration » ? Pourquoi une femme âgée peut-elle être consi-
dérée comme « périmée » ?

•	 Une femme doit-elle nécessairement être mère pour être considérée comme une « 
vraie femme » ? Que se passe-t-il si elle ne peut ou ne veut pas avoir d’enfants ? 

•	 Avez-vous des exemples d’injonctions liées à votre genre que vous avez pu et réussi à 
dépasser? Comment cela a été reçu par votre entourage ? 

•	 Dans quelle mesure sommes-nous déterminé·es par notre sexe et genre assigné à la 
naissance ?
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Références iconographiques 

Titre : Bosnienne (titre original : Bosnian Girl)
Artiste : Šejla Kamerić
Date : 2003
Collection : MSUM, Ljubljana

Description de l’œuvre

En 2003, Šejla Kamerić a commencé à distribuer des cartes postales et à exposer des 
affiches publicitaires et d’autres affiches géantes à contenus discriminatoires. Elle prend 
ici l’image d’une jeune femme dont le regard est tourné directement vers le public et la 
recouvre de graffitis écrits par un soldat néerlandais anonyme de 1994/5, membre de la 
FORPRONU (Force de protection des Nations unies), qui avait pour mission de maintenir 
la sécurité dans la région de Srebrenica. L’image couverte par des insultes exprime les 
différentes facettes de l’identité d’une victime de guerre (viol, génocide) qui est de sur-
croît confrontée aux préjugés de ceux et celles censé·es la protéger. L’artiste elle-même a 
survécu à la guerre de Yougoslavie en Bosnie, qui a commencé quand elle avait seize ans. 
Son travail s’articule autour de thèmes exprimant l’opposition à la guerre. L’une des copies 
de la Bosnienne (Bosnian Girl) est également exposée en permanence au Memorial Center 
Potočari à Srebrenica, en Bosnie.

Nous vivons à une époque où les mouvements populistes exclusifs et les nombreux pré-
jugés envers les autres cultures se multiplient. Ils se sont même aggravés lors de l’arrivée 
de réfugiés provoquée par de nombreux conflits armés. Les victimes de préjugés sont 
souvent les personnes les plus vulnérables, à savoir les femmes, les enfants, les person-
nes handicapées, etc. Viols de masse et meurtres de femmes commis dans le but d’hu-
milier une nation entière ont eu lieu précisément pendant la guerre en Bosnie. Il semble 
inacceptable que les victimes de guerre soient contraint·es de subir une discrimination 
supplémentaire sur le lieu où elles sont censées trouver refuge et sécurité.

Questions pour lancer le débat

•	 Qu’est-ce que le contraste entre des mots vils et l’image d’une belle femme nous fait 
ressentir ?

•	 Comment évoluent les rapports de force en temps de guerre ?
•	 Quel est le sort des femmes migrantes qui décident de tenter le voyage vers l’Union 

européenne malgré tous les dangers ?
•	 Comment une femme victime de violences et d’abus est-elle censée mener une vie 

normale ?
•	 Qu’aurait pu faire l’État pour mettre un terme aux horreurs vécues par ces peuples ?
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Références iconographiques 

Titre : Les régents de Spinhuis et Nieuwe Werkhuis
Artiste : Karel Dujardin
Date : 1669
Collection :  Rijksmuseum, Amsterdam

Description de l’œuvre

Portrait de groupe des régents de la Spinhuis et de la Nieuwe Werkhuis à Amsterdam, 
1669.

Les six hommes sont les régents d’une maison de correction pour femmes. On les voit 
assis et debout autour d’une table devant un mur avec des reliefs de figures féminines 
allégoriques. Les femmes y étant emprisonnées pour vol, prostitution ou mendicité 
passaient la majeure partie de la journée à filer. Des citoyens aisés comme ces messieurs 
administraient de telles institutions. Ainsi la paix civique a été maintenue.

Il n’y a que deux personnages féminins dans le tableau malgré le fait qu’il s’agisse d’une 
institution pour les femmes : une domestique apportant une lettre interrompt temporai-
rement la réunion ;  il n’y a pas de femme régente. Il existe une œuvre d’un autre auteur, 
Jan de Baen, de 1664, sur le même thème, qui représente sept régents : cinq hommes et 
deux femmes. Le pouvoir ici est exercé par des hommes, qui portent du noir, la couleur 
généralement liée à l’autorité. L’un d’eux regarde le spectateur d’un air de défi. Les fem-
mes sont en arrière-plan, symbolisant la servitude et la subordination.

Questions pour lancer le débat

•	 Où se trouvent les femmes représentées sur ce tableau ?
•	 Les femmes sculptées à l’arrière-plan sont en partie nues et les hommes représen-

tés sont habillés. Essayez d’imaginer l’inverse. Cela vous choque-t-il ? Qu’en pen-
sez-vous? Sommes-nous habitué·es à voir des hommes nus ? Pensez à la façon dont le 
regard a été éduqué en termes de genres.

•	 Qui perpétue les rôles de genre ? Comment ?
•	 Depuis quand et jusqu’à quand encore ?
•	 Pour qui l’œuvre est-elle peinte ?
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Références iconographiques 
Titre : Femme en noir dans sa loge 
Artiste : Mary Cassatt
Date : 1878
Collection : Musée des Beaux-Arts, Boston

Description de l’œuvre
Le regard est un médium très important dans la peinture et l’histoire de l’art. Le regard, la vue en 
général, a toujours appartenu à la propriété masculine, tandis que les femmes étaient censées « être 
vues » (voir John Berger, Voir le voir). On voit ici ces deux regards, celui de la femme qui regarde 
l’opéra, et celui de l’homme qui regarde la femme. Susan Sontag, dans son livre intitulé Sur la pho-
tographie, pense aussi à la vision et la photographie comme moyen de s’approprier la réalité. Les 
femmes pouvaient aller à l’opéra, même si généralement elles ne le faisaient jamais sans être accom-
pagnées. À l’expérience de l’opéra faisait partie le fait d’être exposées - les femmes étaient autant 
(voire plus) l’objet de l’attention des hommes que l’opéra. Les peintures de femmes et de jeunes filles 
de Cassatt à l’opéra remettent en question le rôle passif des femmes, la tendance à les représenter 
comme faisant partie du spectacle à des fins d’observation masculine. C’est ce qu’on peut obser-
ver aussi dans Femme en noir dans sa loge. Répondant à une peinture d’un autre artiste, la figure 
féminine de Cassatt est austèrement vêtue, en noir, non accompagnée, et est clairement spectatrice 
alors qu’elle tient les jumelles devant ses yeux – notez également le symbolisme de l’éventail fermé 
dans sa main gauche (l’éventail était un « instrument » féminin utilisé comme un élément du langage 
féminin – plus raffiné que le langage réel). On remarque un homme vaguement représenté sur le 
côté qui fixe la femme, même si elle ne semble pas habillée pour attirer l’attention sur elle (le noir 
était aussi la couleur du deuil). En fait, elle ressemble assez à la femme représentée sur la toile inti-
tulé Lecture du Figaro pour être considérée comme un portrait de l’artiste. Quelle façon plus appro-
priée de représenter une artiste que de se montrer regardant attentivement à travers des jumelles 
une œuvre d’art devant elle ? (Source : https://www.radford.edu/rbarris/Women%20and%20art/
amerwom05/marycassatt.html) Cassatt est une New Woman, c’est-à-dire une américaine expatriée 
vivant en Europe et manifestant un certain esprit d’indépendance, habituée à agir seule. Ce terme 
est lié aux mouvements féministes de la fin du XIXe siècle et du début du XXe siècle. Elle produit 
des peintures de femmes qui, dans certains aspects, étaient également des « New Women » bien 
qu’elles ne correspondaient pas toujours au stéréotype de la New Woman. Cela apparaît lorsqu’on 
analyse attentivement l’œuvre de Cassatt Lecture du Figaro (1878), qui dépeint une femme mûre 
autonome en train de lire le journal. La peinture ne donne aucune indication concernant le rôle ma-
ternel de la femme. Au contraire, elle met en valeur les caractéristiques du modèle, remarquables en 
comparaison des représentations conventionnelles des femmes à cette époque, à savoir sa pratique 
de la lecture en tant qu’activité intellectuelle, et plus précisément la lecture du journal considérée 
à cette période comme un domaine principalement masculin. Ici Mme Cassatt est représentée 
portant des lunettes et lisant le journal, elle fait écho aux discours de ses contemporain·es en fa-
veur des droits des femmes à l’éducation, la connaissance et au développement de leurs capacités 
intellectuelles.  (Source : https://www.researchgate.net/publication/327684040_Cassatt’s_Singu-
lar_Women_Reading_Le_Figaro_and_the_Older_New_Woman)

Questions pour lancer le débat
•	 Est-elle consciente du fait qu’elle est regardée ?
•	 Que ressentent les femmes lorsqu’elles sont observées ?
•	 Que ressentons-nous si une personne nous surveille ? Surveillons-nous parfois les 

autres ? Si oui, pourquoi?
•	 Qu’est-ce qui est le plus important pour vous, voir ou être vu.e ?
•	 Comment le genre mais la classe sociale influence-t-il le regard ?
•	 Quel est le rôle des femmes dans la culture ?
•	 Comment l’artiste influence-t-elle la représentation du genre ?
•	 Connaissez-vous la différence entre le male gaze et le female gaze ? 
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Références iconographiques 

Titre :  L’enlèvement d’Europe
Artiste : Le Titien
Date : 1560-1562
Collection : Isabella Stewart Gardner Museum, Boston

Description de l’œuvre

L’Enlèvement d’Europe de Titien, peint à Venise dans les années 1560, est inspiré d’une 
histoire des Métamorphoses d’Ovide. Amoureux d’Europe, Zeus, roi des dieux, se méta-
morphose en un beau taureau blanc et rejoint un troupeau qui broute au bord de la mer. 
Europe, tout près avec ses compagnes, s’approche de la belle créature la main tendue. Le 
trouvant apprivoisé, elle joue avec le taureau dans un pré et enlace des fleurs autour de 
ses cornes. Lorsqu’elle grimpe joyeusement sur son dos, le dieu espiègle saisit l’occasion 
et s’élance dans la mer afin d’enlever la cible de son affection tandis qu’elle s’accroche à lui 
avec terreur.

Zeus court à travers l’océan et Europe se retient à une corne. Regardant par-dessus son 
épaule vers le rivage, elle agite un voile de soie rouge pour attirer l’attention. Les compag-
nes d’Europe répondent avec leurs propres signaux frénétiques (notez le troupeau de va-
ches qui paissent toujours à leur gauche). Titien dramatise le danger immédiat de noyade 
pour Europe en plaçant au premier plan un monstre marin menaçant et écailleux hérissé 
d’épines. À proximité, un cupidon poursuit Europe sur un dauphin. Sa pose imite la sien-
ne, se moquant peut-être de son sort. (Source : the Isabella Stewart Gardner Museum. 
(Source: https://www.gardnermuseum.org/experience/collection/10978)

Questions pour lancer le débat

•	 La représentation des enlèvements dans l’histoire de l’art est très courante. Si com-
mune que la plupart des gens ne réalisent pas qu’il s’agit d’un acte violent contre une 
femme ou des femmes. Pourquoi ne s’en rend t-on pas compte ?

•	 L’artiste se concentre-t-il sur les femmes, sur les violeurs ou sur l’acte lui-même ?
•	 Pourriez-vous imaginer l’inverse (hommes violés ou enlevés par des femmes) ?
•	 L’esthétique légitime-t-elle un comportement contraire à l’éthique ? Pensez-vous que 

si une situation contraire à l’éthique est dépeinte de manière esthétique, elle peut être 
mieux intégrée dans la société ? Pouvez-vous citer d’autres exemples de ce type de 
représentation ?

•	 Est-il légitime de se concentrer uniquement sur des questions esthétiques ou doit-on 
aussi réfléchir à ce que représente une belle image ?

•	 Comment pourrait-on parler de ce genre d’images aux adolescent.es ?
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Références iconographiques 

Titre : Trois semaines en mai
Artiste : Suzanne Lacy
Date : 1977
Collection : Hammer Museum, Los Angeles

Description de l’œuvre

Dans Trois semaines de mai, datant de 1977, Lacy écrit « RAPE » (viol) en rouge sur une 
carte représentant des viols signalés à Los Angeles – des caractères rouges épais pour 
ceux officiellement signalés et des cachets rouges plus pâles pour les neuf autres viols 
estimés qui, selon les statistiques, ne sont pas signalés. Au bout de trois semaines, la carte 
dorée de Lacy était recouverte d’une toile rouge de RAPE. En janvier 2012, elle crée une 
nouvelle version. Toutes deux sont profondément dérangeantes, mais esthétiquement 
attrayantes. 

« Je me soucie de l’apparence de ces choses plus que quiconque ne le pense ; je crois en 
ce niveau d’attention portée aux détails », a-t-elle déclaré au Los Angeles Times en 2012. 
« Ce n’est pas une stratégie, mais plutôt le fait de reconnaître que les gens sont émus par 
des phénomènes visuellement puissants. »

Questions pour lancer le débat

•	 Même si nous lisons et entendons parler de viols, cette carte nous montre un aspect 
peu visible d’une ville. Pensez-vous que l’« artivisme  » aide à rendre visible certains 
faits ? 

•	 Pensez-vous que les gens sont habitués aux viols ? Peut-on en parler comme d’une « 
normalité » ?

•	 Est-il légitime de se concentrer uniquement sur des questions esthétiques ou doit-on 
aussi réfléchir à ce que représente une belle image ?

•	 Et si on remplaçait les cachets du mot « viol » par les photos des victimes ?
•	 Et si la représentation portait sur des viols d’hommes ?
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 	  Mot-valise composé des deux mots « art » et « activisme » : désigne le fait de militer en passant par la 
création d’œuvres d’art engagées pour des causes (ici l’art aide à dénoncer les viols commis envers les femmes).
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Références iconographiques 

Titre : Suzanne et les vieillards
Artiste : Artemisia Gentileschi
Date : 1610
Collection : Château Schloss Weißenstein, Pommersfelden, Bavière

Description de l’œuvre

Cette œuvre est la représentation d’un récit biblique figurant au chapitre 13 du Livre de 
Daniel. Deux hommes âgés espionnent une jeune femme mariée nommée Suzanne. Su-
zanne est sortie un jour dans le jardin pour prendre un bain lorsque sa femme de ménage 
a laissé entrer les deux vieillards. Ils ont espionné Suzanne et lui ont ensuite demandé des 
faveurs sexuelles, ce qu’elle a refusé. Les hommes ont menacé de ruiner sa réputation, 
mais Suzanne a tenu bon. Les deux vieillards ont alors accusé à tort Suzanne d’adultère – 
un crime passible de la peine de mort. Ce n’est que lorsqu’un jeune sage hébreu, nommé 
Daniel, les a interrogés séparément qu’il a remarqué que les détails dans les histoires des 
deux hommes ne correspondaient pas. Leurs récits contradictoires ont révélé la fausseté 
de leur témoignage, blanchissant ainsi le nom de Suzanne.

Questions pour lancer le débat

•	 Avec lequel des personnages de l’œuvre d’art vous identifiez-vous (la femme ou les 
hommes) ? Essayez de comparer cette œuvre avec d’autres versions de Suzanne et les 
vieillards (réalisée par Alessandro Allori, par exemple). Vous identifiez-vous au même 
personnage ?

•	 Notre regard change-t-il sur l’œuvre lorsque nous connaissons le genre de son auteu-
r·ice ?

•	 Pensez-vous que le genre de l’artiste influence sa compréhension d’une agression 
sexuelle ?

•	 Une artiste peut-elle représenter une femme avec un regard neutre ? Un artiste 
peut-il faire de même avec des hommes et des femmes ? Que signifie « neutre » pour 
vous ? Comment l’expérience homme/femme influence-t-elle la manière de voir et de 
représenter la réalité ? Et la nudité ?

•	 Vêtements vs. nudité : pensez-vous qu’il existe des circonstances atténuantes pour les 
agresseurs au regard des choix vestimentaires de leurs victimes ?
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Références iconographiques 

Titre : Le rapt de la N******
Artiste : Christiaen van Couwenbergh (1604-1667)
Date : 1623
Collection : Musée des Beaux-Arts de Strasbourg

Description de l’œuvre

L’artiste représente ici une scène de viol avec quatre personnages. Un homme à gauche 
se moque de la femme qui se débat, manipulée par l’homme sur lequel elle est forcée de 
s’asseoir. Un troisième homme est montré habillé et semble horrifié. La femme noire est 
dépeinte comme poilue et désespérée. Sa figure n’est pas très détaillée, mais son regard 
est lourd de sens. À l’époque, cette scène était choquante car elle dépeint une relation 
entre une esclave noire et un homme blanc.

Les Pays-Bas, comme beaucoup d’autres pays européens, étaient un pays où l’esclavage 
a pris de l’ampleur. Le colonialisme et l’esclavagisme ont contribué à l’apparition de la 
représentation de « l’autre », celui ou celle qui est dominé·e, un·e être déshumanisé·e. 
Les corps des personnes racialisées ont été représentés pour légitimer la domination, la 
violence, l’exploitation et l’érotisation des corps. Ils étaient fréquemment traités dans les 
peintures à l’époque, mais au XIXe siècle la majorité de ces œuvres ont été détruites.

Les esclaves ont été systématiquement violé·es, privé·es de leur liberté et de leur huma-
nité. Ainsi, comme on peut le voir ici, des femmes africaines et afro-descendantes ont été 
violées. D’une part, cela permettait d’augmenter la « force de travail » et, d’autre part, ces 
viols étaient commis en groupe afin qu’aucun homme ne puisse être reconnu comme le 
père d’un enfant potentiel (fraternité dans la violence).

Questions pour lancer le débat

•	 Quels procédés le peintre a-t’il employé pour déshumaniser la femme noire ? Quels 
effets sur le public et la compréhension du tableau cela peut-il produire ? 

•	 Qu’est-ce que cela changerait dans votre interprétation du tableau si les hommes 
étaient noirs et la femme blanche ?

•	 Comment interprétez-vous l’attitude de l’homme vêtu ?
•	 Quelles formes le fétichisme et l’exotisme des femmes racisées sont produites au-

jourd’hui dans l’art, la culture, les médias, notre quotidien, etc. ?
•	 Connaissez-vous des productions culturelles qui représent le viol ? Qui les produit, 

pour quelle audience et dans quel but ?  
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Références iconographiques 

Titre : La bête humaine 
Artiste : Antonio Fillol Granell (1880-1930)
Date : 1897 
Collection : Musée du Prado, Madrid

Description de l’œuvre

C’est une scène de prostitution. Elle montre une mère maquerelle demandant à une pros-
tituée de coucher avec un client. La jeune fille a l’air désespérée, tandis que le vieil hom-
me bourgeois l’attend passivement en fumant sa pipe. Aucune des émotions de celui-ci 
n’est apparente. Au centre, le personnage de la maquerelle est énigmatique : elle semble 
posséder un certain pouvoir, et elle paraît à la fois solidaire, pressante et ferme envers la 
jeune fille.

Le peintre dénonce l’exploitation de la jeune femme et prend position en sa faveur.
L’œuvre s’inspire du mouvement réaliste du XIXe siècle qui dépeint la société au milieu de 
la révolution industrielle. L’œuvre interroge la question de la prostitution, l’âge des prosti-
tués et des clients et les relations de classes.

Cette œuvre a été présentée lors de l’Exposition nationale des beaux-arts de 1897 à Ma-
drid et a fait scandale, car le client est représenté vêtu d’habits bourgeois alors même que 
recourir à l’amour tarifé était un tabou, socialement répréhensible et dévalorisant pour ce 
groupe social.

 
Questions pour lancer le débat

•	 D’après vous, qui/qu’est-ce que « la bête humaine » (le titre du tableau) ici ?
•	 Quelle est la place des hommes dans cette relation ? Existe-t-il une relation de 

soutien et d’entraide entre les femmes ? Quel est le rôle de l’argent ? Qu’est-ce qui 
empêche la sororité?

•	 Que pensez-vous de la différence d’âge entre les personnages ?
•	 Peut-on considérer l’histoire représentée comme un viol ?
•	 Pensez-vous qu’une telle scène peut se produire encore aujourd’hui? Qu’est-il mis en 

place aujourd’hui en france pour protéger les travailleuses du sexe pour qu’elles puis-
sent travailler dans des conditions décentes et qu’elles soient régularisées ? 

•	 Pourquoi la prostitution est un stigmate moral et social ( jugement, marginalisation, 
etc.) pour les femmes prostituées et pas pour les clients hommes ?
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Références iconographiques 

Titre : Lecture du Figaro
Artiste : Mary Cassatt
Date : 1878
Collection : Collection de Mme. Eric de Spoelberch, Pennsylvania

 

Description de l’œuvre

Cassatt, elle-même une New Woman, a produit des peintures de femmes qui, dans cer-
tains aspects, étaient également des « New Women » bien qu’elles ne correspondaient pas 
toujours au stéréotype de la New Woman. Cela apparaît lorsqu’on analyse attentivement 
l’œuvre de Cassatt Lecture du Figaro (1878), qui dépeint une femme mûre autonome en 
train de lire le journal. L’œuvre ne donne aucune indication concernant le rôle maternel 
de la femme. Au contraire, elle met en valeur les caractéristiques du modèle, remarqua-
bles en comparaison des représentations conventionnelles des femmes à cette époque, 
à savoir sa pratique de la lecture en tant qu’activité intellectuelle, et plus précisément la 
lecture du journal considérée à ce moment-là comme un domaine principalement mascu-
lin. La peinture représentant Mme Cassatt portant ses lunettes et lisant le journal faisait 
écho aux discours contemporains en faveur des droits des femmes à l’éducation, la con-
naissance et au développement de leurs capacités intellectuelles.

(Source : https://www.researchgate.net/publication/327684040_Cassatt’s_Singular_
Women_Reading_Le_Figaro_and_the_Older_New_Woman)

Questions pour lancer le débat

•	 Pensez-vous que de telles images peuvent avoir un impact fort sur les spectateur·ices 
?

•	 Cette femme représentée sur la peinture change-t-elle son rôle traditionnel dans la 
société en poursuivant une activité intellectuelle ?

•	 Quel genre de pouvoir l’éducation représente-t-elle pour une femme ? 
•	 Pensez-vous qu’une femme instruite constitue une menace pour un homme ?
•	 Avez-vous vu ou vécu une situation où un homme avait peur de l’intelligence d’une 

femme ?
•	 Avez-vous connu une situation où le pouvoir d’une femme dépendait du pouvoir d’un 

homme ?
•	 Quelles femmes parviennent à avoir le temps de lire et de s’instruire ?
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Références iconographiques 

Titre : Nie wieder krieg (Plus jamais la guerre)
Artiste : Käthe Kollwitz 
Date : 1924
Page de couverture du « Freie Jugend », Semaine 3, Volume 8  (c. 21 janvier 1926)

Description de l’œuvre

Le travail de Käthe Kollwitz rend compte de la vie de celles et ceux qui ont été exclu·es de 
l’Histoire officielle. Cette histoire n’a pas encore été écrite et celles et ceux qui, jour après 
jour, tentent de s’y opposer et d’y résister, qui cultivent les idées de solidarité et de parti-
cipation, et qui correspondent à une histoire « non biographique » en font partie. Kollwitz 
montre ces caractéristiques exclues de l’Histoire officielle. Dans son travail, les êtres 
dépeints prennent conscience d’être des sujets à part entière. Ils et elles ne constituent 
pas une masse homogène et ne sont pas de simples exemples. Il s’agit de portraits de su-
jets qui ont et construisent une vie au travers de luttes contre leur situation de précarité 
et d’humiliation économique. Ils et elles ne sont pas pauvres mais sont appauvri·es par la 
vie. Ce n’est pas une guerre abstraite que l’artiste décrit, mais une guerre avec un nom et 
des protagonistes. La paix qu’elle défend dans ses écrits et ses représentations se pré-
sente comme une attitude et une action face à la barbarie. Ce n’est pas simplement une 
absence de guerre, c’est la conscience de la possible compréhension d’être au travers de 
l’existence. C’est une action de résistance face à un pouvoir qu’elle est forcée de côtoyer 
chaque jour. C’est pourquoi l’expressionnisme bat en elle comme un mode de représen-
tation, comme un cri. Mais il ne s’agit plus du cri de Munch, ce cri solitaire et individuel, 
qui a constitué un modèle à suivre dans les mouvements d’avant-garde. Le cri de Kollwitz 
n’est pas celui d’une angoisse individuelle, c’est un appel à la solidarité collective, à la 
participation, à la rébellion face à l’injustice sociale, à l’action en commun face à l’exploi-
tation. C’est un art qui élève et regarde au-delà de la mesquinerie, de l’horreur et de la 
mort. Alors, si Munch a été jusqu’à présent considéré comme le père de l’expressionnisme, 
nous ne pouvons pas manquer de considérer Kollwitz au moins comme sa mère. Car c’est 
Kollwitz qui ouvre la voie à une vision de l’art comme un soutien pendant la guerre par sa 
conscience de l’existence d’une pluralité d’êtres en proie à la destruction qui ont besoin 
de se lever et de résister à la mort imposée. Et c’est Kollwitz qui redonne leur dignité à 
ces êtres au milieu de la destruction. 

Questions pour lancer le débat
•	 Quel(s) rôle(s) les femmes ont-elles joué dans les guerres ?
•	 Connaissez-vous le mouvement de plus de 1500 Femmes en 1915 contre la Première 

Guerre mondiale ?
•	 Quel est le rôle des femmes montré dans les livres d’Histoire ?
•	 Quel rôle la guerre a-t-elle joué dans l’émancipation des femmes ?
•	 Quel rôle joue la maternité dans l’engagement politique/féministe ?
•	 Les femmes tirent-elles leur pouvoir de leur maternité ? (cf. régence)
•	 Qui écrit l’histoire : les femmes ou les hommes ? Si l’histoire avait été écrite par des 

femmes, aurait-elle été différente ?
•	 Les femmes sont-elles toujours traitées comme le deuxième sexe ? Si oui, que pou-

vons-nous faire pour lutter contre cela et nous inscrire dans l’histoire ?
•	 Dans quelle mesure les femmes doivent-elles se battre pour être acceptées comme 

égales ?
•	 A-t-on prêté suffisamment d’attention à la souffrance des femmes ?
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Références iconographiques 

Titre :  Antigone donnant une sépulture à Polynice
Artiste : Sébastien Norblin
Date :  1825
Collection : École Nationale Supérieure des Beaux-Arts, Paris

Description de l’œuvre

Les frères d’Antigone, Étéocle et Polynice, se disputent jusqu’à la mort le trône de Thèbes. 
Le premier est enterré avec honneur pour sa fidélité à ladite cité, alors que le corps de 
Polynice demeure sans sépulture, punition infligée par son oncle et roi de Thèbes, Cléon. 
Antigone décide d’enterrer son frère, désobéissant ainsi à son oncle et aux lois. Lorsque 
Créon l’apprend, il condamne Antigone à être emmurée vivante. Elle décide alors de se 
suicider.

Le thème central de cette œuvre est la désobéissance, sujet à partir duquel nous pouvons 
développer différents axes de réflexion de la désobéissance aux parents à celle sociale, 
légale etc. Cette œuvre permet de mener une réflexion sur les représentations de déso-
béissance civile historique, de penser à la manière dont nous pouvons les comprendre 
aujourd’hui, d’évoquer la valeur du conflit comme un moyen nécessaire de souligner les 
abus de pouvoir et de comprendre la façon dont les normes affectent notre subjectivité et 
notre singularité. Nous pouvons également nous demander jusqu’où aller dans la déso-
béissance, parler des limites, de l’usage de la violence dans des circonstances qui peuvent 
la justifier ou non. La question de la rébellion peut aussi être soulevée comme un acte qui 
sous-entend une certaine idée de la trahison. 

Questions pour lancer le débat

•	 Faut-il respecter une loi si elle est injuste ? / Une loi injuste a-t-elle un sens ?
•	 Pouvons-nous agir de façon hors-la-loi pour faire ce que nous pensons être juste ? 

Jusqu’où êtes-vous prêt à aller pour vos principes ? Quel prix êtes-vous prêt à payer 
pour votre désobéissance ?

•	 Avez-vous déjà eu besoin de désobéir à des autorités officielles / à la loi ?
•	 Joues t-on un rôle dans la transmission de l’idée de soumission les uns envers les 

autres ? Passes t-on le message de se soumettre aux autres par nos actes, nos paroles 
etc. ?

•	 Antigone est-elle représentée à son plein potentiel ?
•	 Faut-il être pur·e pour être engagé·e / une femme engagée doit-elle être pure ?
•	 Les femmes engagées/déterminées/résistantes dans l’histoire de l’art sont-elles né-

cessairement des figures de pureté ou de renoncement ?
•	 Une figure de résistance peut-elle être représentée de manière entièrement féminine 

?
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Références iconographiques 

Titre :  Femme en colère 
Artiste :  Pieter Huys
Date : 1570
Collection :  Worcester Art Museum (collection particulière, en prêt à WAM; vendu par 
Otto Naumann, Ltd.)
 

Description de l’œuvre

Dans cette œuvre, nous sommes confronté·es à une femme étrangement vêtue en train de 
crier. Bien qu’il s’agisse manifestement d’un personnage inhabituel, la femme ne peut pas 
être identifiée comme un personnage historique ou littéraire. Femme en colère paraît être 
une allégorie aux connotations morales en lien avec deux des péchés capitaux. Malgré 
l’absence d’inscription, l’œuvre transmet un discours par l’usage de symboles. L’expres-
sion de la femme indique de façon manifeste la colère : par la porte ouverte derrière elle, 
on aperçoit une cheminée qui peut être une allusion à la colère car le feu est un élément 
traditionnellement associé à un tempérament colérique. En plus de la colère, la figure 
personnifie l’avarice comme l’indique son accoutrement et les objets qu’elle possède. C’est 
l’image d’une femme en colère associée à la rage et à la cupidité, dont l’expression traduit 
un manque de contrôle et de sérénité. 

Questions pour lancer le débat

•	 Pourquoi pensez-vous qu’elle est en colère?
•	 À votre avis, qu’est-ce qui la met en colère ?
•	 Pensez-vous que les hommes en colère et les femmes en colère sont représenté·es de 

la même manière ?
•	 Pourquoi pensez-vous que peu de femmes en colère sont représentées dans l’art ?
•	 Les critères associés à la féminité (cheveux, bijoux) sont-ils incompatibles avec la 

représentation de l’âge ?
•	 Érotisme et vieillesse sont-ils incompatibles ?
•	 La femme non érotisée est-elle forcément un monstre ? (Sorcière ou Méduse ?)
•	 La représentation de la colère est-elle genrée au XVIe siècle ?
•	 Comment les vieilles femmes sont-elles représentées dans l’histoire de l’art ? Quelles 

caractéristiques leurs sont associées ?
•	 Pensez-vous que la représentation de la colère est liée à l’âge ?
•	 Pourquoi pensez-vous qu’une vieille femme est utilisée pour représenter la colère ?
•	 Selon vous, que crie t-elle ?
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Références iconographiques 

Titre : Portrait en pied de la marquise de Pompadour
Artiste : Maurice-Quentin Delatour 
Date : 1755
Collection : Musée du Louvre, Paris 

Description de l’œuvre

Madame de Pompadour était membre de la cour royale du roi Louis XV. Première femme 
à rester auprès du roi même après avoir cessé d’être sa maîtresse, Mme de Pompadour est 
devenue non seulement une amie du roi, mais aussi sa conseillère politique et s’est vue 
confier d’importantes négociations sur la scène internationale.
La marquise de Pompadour a joué un rôle prépondérant dans la vie artistique, intellectue-
lle et politique du XVIIIe siècle. Elle s’est forgée une image publique complexe. Au travers 
des œuvres d’art la représentant elle apparaît non seulement comme la favorite du roi, 
mais aussi comme une femme éclairée et raffinée, dotée de nombreux talents artistiques 
et musicaux.

 
Questions pour lancer le débat

•	 Comment peut-on représenter le pouvoir personnel et privé d’une femme ?
•	 Comment peut-on concilier la représentation de la féminité et du pouvoir ?
•	 La figure de l’intellectuel·le est-elle la seule figure possible pour représenter une fem-

me puissante jusqu’à l’époque contemporaine ?
•	 Une commanditaire peut-elle être maîtresse de sa représentation ?
•	 Y a-t-il plus de femmes puissantes dans les milieux artistiques et culturels ?
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Références iconographiques 

Titre : Judith et la tête d’Holopherne
Artiste : Victor Ségoffin
Date : 1896
Collection : Musée des Augustins, Toulouse

Description de l’œuvre

Cette sculpture est une représentation de l’histoire de Judith et Holopherne, tirée de 
l’Ancien Testament apocryphe. Lorsque les Assyriens assiègent les Israéliens, Judith, jeune 
veuve israélienne, s’infiltre dans le camp assyrien et y séduit le chef Holopherne qu’elle 
réussit à tuer à la suite d’un grand banquet où l’homme finit ivre. Cette attaque permet 
ainsi aux israéliens de remporter la bataille face à une armée laissée sans chef.
Dans la sculpture présentée ici, Judith est représentée brandissant la tête d’Holopherne 
ainsi que le glaive qui lui a servi à l’exécuter. Son geste, théâtral et dynamique, est accen-
tué par sa robe à l’orientale aux larges manches.

Le personnage de Judith a connu un regain d’intérêt dans les milieux orientalistes à la fin 
du XIXe siècle car il offre un type d’héroïne séduisante et dangereuse qui sait jouer de 
ses charmes pour perdre les hommes. Elle correspond ainsi à l’image de la femme fatale. 
Judith est une femme qui n’est pas sous la tutelle d’un homme car elle est veuve. À cette 
période, le statut de veuve offrait aux femmes une certaine liberté. Judith est une figure 
ambivalente. Elle délivre son peuple et fait preuve de courage et de force en abattant le 
général Holopherne. Mais elle est aussi décrite comme une tentatrice par les artistes (fe-
mme fatale). À la fois pieuse et séductrice, elle est également une femme indépendante.
Artemisia Gentileschi a dépeint Judith d’une manière très différente, comme une femme 
puissante, sage et forte. Il est intéressant de comparer les différentes versions de Judith 
et de comprendre les stéréotypes liés aux femmes fortes dans l’histoire.

Questions pour lancer le débat

•	 Le pouvoir d’une femme réside-t-il dans son corps, dans son apparence ?
•	 Le pouvoir de Judith réside-t-il dans la violence de son acte ?
•	 Sans brandir la tête d’Holopherne incarnerait-elle encore une femme puissante ?
•	 Judith en tant que pacificatrice serait-elle encore une femme de pouvoir ?
•	 Pouvez-vous comparer cette image avec celle représentée par Artemisia Gentileschi ? 

Y voyez-vous de la séduction ? Quelles sont les différences et les similitudes entre les 
deux œuvres ?
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Références iconographiques 

Titre : La femme à barbe ou Magdalena Ventura avec son mari
Artiste : José de Ribera (1592-1652)
Date : 1631 
Collection :  Musée du Prado, Madrid

Description de l’œuvre

Ce tableau a été commandé par le vice-roi de Naples. Il fut l’un des mécènes « humanistes 
» qui créèrent leurs « cabinets de curiosités » en Europe aux XVIe-XVIIe siècles, animés 
par le désir de déchiffrer et de classer les mystères de l’univers, en rassemblant les « mer-
veilles » de l’art et de la nature : coquillages, fossiles, portraits de nains et de géants, etc. Il 
invita personnellement la « femme barbue » dans son palais de Naples pour la faire repré-
senter par José de Ribera dans le style du Caravage. Le jeu intense d’ombre et de lumière 
confère une atmosphère dramatique à la composition.

Le tableau montre une femme barbue, qui allaite son enfant, aux côtés de son mari. Un 
coquillage représenté à droite des personnages symbolise l’hermaphrodisme. Sur les 
pierres, une longue inscription, intitulée « Le Grand Miracle de la Nature » en latin, nous 
informe sur l’histoire de cette femme représentée sur le tableau : à 37 ans, Magdalena 
Ventura a vu une barbe commencer à pousser sur son visage, elle développe une impor-
tante pilosité et une calvitie, sa voix devient grave. Ses transformations, associées à la 
masculinisation, laissent penser au phénomène qu’on appellerait aujourd’hui « l’hirsutisme 
» L’œuvre interroge ainsi les attributs du féminin et du masculin et remet en question la 
définition des genres et la qualification du « non normatif » comme monstrueux.

 
Questions pour lancer le débat

•	 La vue de ce tableau nous crée t-elle une sensation de malaise ? Sommes-nous mal à 
l’aise face à cette vision ?

•	 Pourquoi les poils sur le visage et sur le corps sont-ils si impensables chez les femmes 
? Pensez à la relation entre pilosité-force-masculinité et absence de pilosité-faibles-
se-féminité. Est-elle encore valable de nos jours ?

•	 La représentation et la visibilité des minorités (de genre/sexuelles) sont-elles suffi-
santes pour leur donner un certain pouvoir (notion d’empowerment) ou sont-elles 
encore perçues comme des « curiosité » (dans le sens des cabinets de curiosité : des 
choses étranges, bizarres) ?

•	 Portons-nous le même jugement envers une drag queen qui garde une barbe (Conchi-
ta Wrust) qu’envers une femme à barbe (Harnaam Kaur) ?

•	 À votre avis, quels tabous entourent toujours le fait que deux hommes ou deux fem-
mes soient parents ? Qu’en est-il des parents transgenres ?

•	 Existe-t-il des communautés où les hommes élèvent des enfants ensemble – sans 
tomber dans des débâcles masculinistes ?
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Références iconographiques 

Titolo: Le tre grazie
Autore: Niki de Saint Phalle (1930-2002)
Data: 1999
Museo:  Museo Nazionale delle Donne nelle Arti, Washington.

Description de l’œuvre

Les Grâces ou Charités du grec ancien khaírô (« se réjouir, être joyeux ») sont trois dées-
ses, Euphrosyne, Thalie, Aglaé qui personnifient respectivement l’allégresse, l’abondance 
et la splendeur. Elles sont éternellement jeunes, belles et âgées de 15 à 20 ans, l’âge de la 
plénitude selon les Grecs. Elles incarnent la vie et le désir.

Dans la mythologie grecque, elles étaient chargées de présider à tous les événements 
dont le plaisir était l’ingrédient principal : bons repas et banquets, spectacles de danse, 
parmi tant d’autres. Les Trois Grâces procuraient autant de joie que possible aux dieux 
et aux mortels, mais elles offraient aussi l’éloquence et la sagesse. L’homme béni par l’une 
des Trois Grâces était voué à devenir un grand philosophe, orateur, artiste etc.

L’artiste propose ici une représentation novatrice des Grâces : elles sont libres, sponta-
nées, fortes et différentes les unes des autres. Les sculptures sont imposantes de par leur 
taille, leur excentricité et leur pouvoir symbolique (la liberté, les droits des femmes, l’art 
et la culture). Les sculptures sont installées dans l’espace public, à la vue de tous·tes, en 
dehors des musées plus institutionnels.

 

Questions pour lancer le débat

•	 Pourquoi vois-t-on si peu de diversité dans les représentations des corps de femmes 
dans les espaces publics, l’art ou les médias ?

•	 Pensez-vous qu’il existe des stéréotypes liés aux corps des femmes concernant leur 
poids, leur âge, etc. ?

•	 Un corps représenté en mouvement met-il en avant son existence et une certaine 
force ?

•	 Selon vous, pourquoi l’artiste a-t-elle utilisé des couleurs différentes pour colorer la 
peau de ses sculptures ?

•	 Comment les identités sociales se croisent-elles pour créer des relations de pouvoir 
diverses entre individus dans les sociétés ?

•	 Où se trouvent les œuvres de femmes artistes dans l’espace public et politique ?
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Références iconographiques 

Titre : Women’s Taxi, Violence-Free Zone (en français : Taxi des femmes, Zone Sans Vio-
lence)
Artiste : Aprilia Lužar
Date : 1997
Collection : DIVA Station, digital video archive – SCCA 

Description de l’œuvre

ICONOGRAPHIE : Aprilia Lužar est une artiste et militante lesbienne. Ses travaux sont 
primordiaux avant tout dans le domaine de l’art engagé pour la cause LGTBQ+ et l’art 
féministe. Parmi ses œuvres les plus connues se trouve la performance intitulée Women’s 
Taxi, Violence-Free Zone, réalisée par l’artiste à partir de 1997. Women’s Taxi est une 
action thérapeutique de transport artistique, qui cherche à établir une communication 
entre l’art, le public, les médias et les femmes, dans l’objectif de surmonter ensemble les 
violences faites aux femmes. Le projet consiste en une action de rue dans laquelle l’artiste 
se déplace en ville et met à disposition une ligne téléphonique mobile pour proposer des 
trajets anonymes et gratuits aux passagères victimes de violences : viol, inceste, les-
bophobie et traite des êtres humains. La performance met en scène l’artiste en tant que 
conductrice de taxi ; le trajet fonctionne comme une thérapie où les passager·ères sont 
libres de partager et parler de leurs traumatismes. L’artiste a enregistré leurs récits, les a 
documentés et a créé des portraits vidéos à partir des témoignages recueillis. Elle a ainsi 
réussi à porter les histoires taboues de victimes souvent marginalisées aux sphères des 
galeries d’art. De surcroît, à travers ce projet, l’artiste tente de sensibiliser à la présence 
de violences faites aux femmes dans les villes, ainsi qu’à la nécessité d’y organiser (ou de 
s’organiser afin d’y créer) des zones sûres sans violences.

Le projet mobile multimédia Women’s Taxi a remporté le concours international « V-Day 
Stop Rape » en 2002, promouvant des stratégies originales de prévention des violences 
faites aux femmes. L’événement était organisé par Eve Ensler, militante américaine et au-
trice de l’ouvrage culte Les Monologues du vagin. Les victimes de violences sexuelles sont 
très vulnérables. Or, nous n’abordons pas assez la question de savoir comment permettre 
aux victimes de se sentir en sécurité dans un monde où les violences liées au genre sont 
encore un sujet tabou. Les victimes ne sont toujours pas suffisamment protégées ni par le 
système judiciaire ni par les autorités responsables. La violence sexuelle a lieu dans tous 
les espaces de la vie : à la maison, sur le lieu de travail, aussi bien que dans la rue.

Questions pour lancer le débat

•	 Pourquoi la violence sexuelle reste-t-elle honteuse en priorité pour la victime plutôt 
que pour l’agresseur ?

•	 Pourquoi les victimes dans de telles situations ressentent-elles de la honte ? Quels 
autres sentiments peuvent être ressentis ?

•	 Pourquoi est-il toujours difficile de parler d’une agression, d’une violence publique-
ment ?

•	 Pourquoi Women’s Taxi n’est-il pas simplement un taxi ? Les femmes sont-elles les 
seules victimes de violences de ce type ?

•	 Pourquoi les hommes sont-ils la plupart du temps négligés lorsqu’ils sont victimes de 
violence ?
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Références iconographiques 

Titre : Aaron O-Ashley Ó s (Robot daughter)
Artiste : Aaron Phillip-Ashley O (for Miley Cyrus)
Date : 2019
Collection : Instagram @aaronphillip, pour le clip de la chanson « Mother’s Daughter » (en 
français : « fille de sa mère », de l’expression « tu es bien la fille de ta mère ») de la chan-
teuse Miley Cyrus

Description de l’œuvre

Cette photographie fait partie de la nouvelle construction sociale du genre élaborée par 
des sujets marginalisé·es et communiquée à travers leurs journaux virtuels sur le réseau 
social Instagram. Ils et elles utilisent ces réseaux sociaux comme plateforme d’empower-
ment et de visibilité, en opposition aux algorithmes de ces supports qui sont parfois très 
discriminants envers ces représentations (les réseaux sociaux sont ainsi connus pour 
leur censure d’images ne correspondant pas aux sujets standards jugé·es « normaux·ales 
»), tandis qu’un autre objectif parallèle vise à rendre visible ces identités en dehors des 
réseaux sociaux en général.

En partant de l’opposition entre privilèges et oppressions et en utilisant une perspecti-
ve intersectionnelle, Aaron-Ashley O expose sa féminité en tant que femme transgenre, 
noire et en situation de handicap d’une manière puissante, futuriste, robotique et magni-
fique : une image qui vise à déconstruire les stéréotypes et à mettre entre parenthèses la 
vulnérabilité parfois associée à ces attributs.

Cette image a été prise comme modèle pour représenter et inclure les femmes transg-
enres et les personnes non binaires dans un clip vidéo de la chanteuse Miley Cyrus pour 
défendre le monde queer*.

Questions pour lancer le débat

•	 Vous sentez-vous choqué· e par cette image ? Si oui, pourquoi ? Est-il possible de 
détecter des préjugés derrière ce sentiment ?

•	 Pensez-vous que cette image tente de donner du pouvoir à certaines personnes (no-
tion d’empowerment) ? Si oui, de quelles personnes peut-il s’agir ?

•	 Quel est le lien entre la fierté et l’empowerment ?
•	 Une seule personne peut-elle représenter l’empowerment collectif ? Comment et 

pourquoi ?
•	 L’empowerment est-il vindicatif ?
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Références iconographiques 

Titre : Portrait de jeune femme (dite “Sappho”) 
Artiste : Inconnu
Date : env. 50-79 apr. J.-C.
Collection : Musée archéologique national de Naples 

Description de l’œuvre

Sappho est connue pour avoir été la première femme poétesse. Grecque, elle est née sur 
l’île de Lesbos et vit d’environ 620 à 591 avant J.-C. durant l’Antiquité. Elle a écrit neuf li-
vres d’odes lyriques, d’hymnes et d’autres poésies. De son œuvre, il ne reste que quelques 
fragments : l’Ode à l’aimée, conservée et reproduite par pseudo-Longin dans son livre 
intitulé Traité du sublime, et son seul poème qui nous parvient dans son intégralité l’Ode 
à Aphrodite, car il est intégralement reproduit dans le traité de Denys d’Halicarnasse sur 
la composition stylistique.

Le parcours de vie de la poétesse est difficile à reconstituer car il existe peu de sources 
fiables. Selon certaines hypothèses, en 1073, les autorités religieuses auraient ordonné la 
destruction de toutes les copies des poèmes de Sappho, mais il se peut qu’il ne s’agisse 
que d’une légende. En 2004 et 2014, de nouveaux fragments de poèmes de Sappho ont été 
identifiés, dont des fragments inscrits sur le papyrus le mieux conservé jamais découvert 
portant des œuvres de la poétesse.

 
Questions pour lancer le débat

•	 Le statut est-il important pour trouver une certaine autonomie ?
•	 Depuis quand la sororité exerce-t-elle un effet sur la société ?
•	 Pouvez-vous décrire une femme comme Sappho ? Représente-t-elle une façon d’être 

une femme ? Si oui, quelle serait cette voie ?
•	 La femme en tant que créatrice a-t-elle la même importance que l’homme en tant que 

créateur ?
•	 La création féminine est-elle un sous-genre ? Est-ce un genre à part entière ? De-

vrait-on distinguer la création féminine de la création masculine ?
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Références iconographiques 

Titre :  Anthropométrie sans titre (ANT 110)
Artiste : Yves Klein
Date : 1960
Collection : Louvre Abu Dhabi, Abu Dhabi, Emirats Arabes unis

Description de l’œuvre

L’œuvre est le résultat d’un processus dans lequel l’artiste a ordonné aux modèles de 
se déplacer, comme des pinceaux, sur la surface imprégnée de bleu. Les corps nus des 
femmes étaient ainsi un instrument de l’artiste, qui contrôlait l’ordre et le mouvement de 
la peinture. Voici quelques explications de l’artiste, Yves Klein, et de son modèle, Elena 
Palumbo-Mosca, à propos de l’œuvre.
Yves Klein : 
« J’ai jeté une grande toile blanche par terre, j’ai vidé au milieu vingt kilos de bleu et le 
modèle s’est littéralement rué dedans; elle a peint le tableau en se roulant sur la surface 
de la toile dans tous les sens, avec son corps. Je dirigeais l’opération debout, en tournant 
rapidement tout autour de cette fantastique surface au sol guidant tous les mouvements 
et déplacements du modèle. La fille, tellement grisée par l’action et par le bleu vu de si 
près et en contact avec sa chair, finissait par ne plus m’entendre lui hurler : ‘‘Encore un 
peu plus à droite, là, revenez en vous roulant sur ce côté-là, cet espace n’est pas enco-
re couvert dans cet autre coin-là, venez y appliquer votre sein droit, etc.’’ » (Yves Klein, 
extraits de « Viens avec moi dans le vide », Dimanche 27 novembre 1960 « Le journal d’un 
seul jour », http://www.yvesklein.com/fr/textes-choisis/view/29/living-brushes)
Elena Palumbo-Mosca, modèle d’Yves Klein :
« Il me connaissait, il savait que je savais utiliser mon corps avec précision, que mon 
enthousiasme pour la vie était un signe de la présence en moi d’une bonne dose d’éner-
gie vitale et surtout que je m’efforcerais de comprendre sa recherche. Et maintenant, que 
pourrais-je dire d’autre ? Sur un plan personnel, peut-être simplement que grâce au génie 
et à l’audace d’Yves j’ai eu la chance de vivre une expérience intense et passionnante, qui 
m’a donné le privilège de laisser une trace de ma présence fugitive dans le courant infi-
ni de la vie : une signature, par mon corps, de la beauté et de l’énergie cosmique. (…) la 
création des Anthropométries était une espèce de rituel : l’imprégnation de mon corps 
par le bleu d’Yves (I.K.B) avait lieu en silence, dans une atmosphère très intense. Yves, avec 
des gestes qui rappelaient un prêtre antique, m’indiquait comment appliquer la couleur, 
et avec mon corps imprégné de bleu je me sentais alors un symbole et un instrument de 
l’énergie vitale. (…) Mais j’étais jeune alors et beaucoup plus ignorante et superficielle : la 
portée conceptuelle de la pensée d’Yves m’échappait certainement, même si j’avais la sen-
sation de vivre un événement exceptionnel dans l’histoire de l’art ainsi qu’une sorte de rite 
initiatique. » (Modèle d’Yves Klein. Extraits du « Témoignage d’Elena Palumbo-Mosca », 
2006. Source : http://www.yvesklein.com/fr/textes-choisis/view/8/testimonial-of-ele-
na-palumbo-mosca)

Questions pour lancer le débat

•	 Que pensez-vous des corps féminins utilisés comme pinceaux ?
•	 Pouvez-vous l’imaginer avec des corps d’hommes ?
•	 Que suggère l’image, que communique-t-elle ?
•	 Qui a le pouvoir ? Quel genre de pouvoir ? Comment est-il reconnu ?
•	 Comment décririez-vous le peintre ?
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