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Résumé

Que ce soit dans ses films d’art contemporain ou ses longs-métrages, Steve
McQueen parvient a toucher le spectateur jusqu’a provoquer en lui une réaction
physique. Quels sont les moyens mis en ceuvre par McQueen poury parvenir? Ce
travail de recherche prend pour axe d’analyse le corps dans l'ceuvre du réalisateur
afin de comprendre comment, de la représentation du corps mis a I'épreuve a
I'expérience vécue par le spectateur en salle de cinéma ou face a une installation,
les films de McQueen sollicitent la perception de celui qui les regarde. Les pratiques
de 'image et de sa réception dans le milieu de 'art vidéo croisent dans les films de
McQueen les pratiques cinématographiques.

McQueen met 'accent sur 'aspect physique, concret et matériel de 'image et de
ce quiestreprésenté. C’est pourquoile corps est comprisici de multiples manieres :
a la fois corps du personnage représenté a ’écran et corps du spectateur, le corps
est aussi celui de la caméra-dispositif, du procédé de projection, du cadreur et de
I'acteur. En considérant la dimension profondément tactile du travail de McQueen,
nous pouvons envisager 'expérience du spectateur face a ses ceuvres comme une
occasion pour ce dernier de renouveler sa perception de lui-méme et sa relation
sensible au monde.

Mots-clés
Cinéma, corps, film d’art, dispositif, pouvoir, violence, pellicule, installation,
immersion, projection, synesthésie, expérience esthétique, énaction.



Abstract

Be it in his contemporary art films or in his feature films, Steve McQueen manages
to deeply affect the viewer so that he feels a physical reaction. By what means does
McQueen achieve this? The present research thesis takes the body in the
filmmaker’s work as an approach angle in order to understand how - from the
showing of the body’s trials to the viewer’s experience at the cinema or in front of
an installation, McQueen’s films call for the active perception of the viewer. The
ways of creating and receiving the image in the field of video art intertwine with
cinematographic practice in McQueen’s work.

McQueen highlights the physical, concrete and material aspect of the image and
whatitrepresents. Hence, the body is here understood through multiple meanings:
it is both the body of the character on screen and the viewer’s body, it is also the
body of the camera-apparatus, the one of the projection process, of the camera
operator and of the actor. Considering the inherently tactile dimension of
McQueen’s work, we can contemplate the viewer’s experience as an opportunity
for him to renew his perception of himself and his sensitive relationship to the world.

Key words

Cinema, body, art film, camera-apparatus, power, violence, film, installation,
immersion, projection, synaesthesia, aesthetic experience, enactivism.
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Introduction

Tout nous résiste, les hommes et les choses, les instituions et les groupes,
les volontés et les batiments, les temps et les lieux.

Jean-Louis Comolli, Corps et cadre’

Décembre 2019, Tate Britain, Londres. Je découvre la derniere ceuvre exposée de
Steve McQueen, intitulée Year 3. Le long des murs monumentaux de la galerie
centrale du musée, des photos de classe sont alignées (fig. 1 et 2). Des enfants de
sept a huit ans et leurs professeurs, assis ou debout, font face a l'objectif des
photographes du Tate chargés de les immortaliser en cette année charniere ou

enfant s’ouvre au monde au-dela de son cercle familial.

Figure 1. Installation de Year 3 au Tate Britain, décembre 2019 - photographie personnelle

L COMOLLI Jean-Louis, Corps et cadre. Cinéma, éthique, politique, Lagrasse, Verdier, 2012, p.66.



Figure 3. Year 3, détail - photographie personnelle  Figure 4. Year 3, détail - photographie personnelle
L’idée de chrysalide est présente, McQueen utilisant le format traditionnel de la
photographie de classe pour figurer un cocon prét a éclore. L’artiste nous invite
ainsi a nous interroger sur la maniere dont nos genérations sont formees les unes
apres les autres par les institutions scolaires mais aussi par les images produites
par ces institutions. On observe un contraste fort entre ['uniformité de la forme
photographique et la pluralité des visages lorsque 'on s’approche des cadres (fig.
3 et 4). McQueen introduit ainsi les thémes de la recherche de liberté et
d’émancipation dans son installation photographique ou lindividualité des
enfants se perd sous la multitude des images. En effet, linstallation est
impressionnante par son ampleur et son ambition. Le visiteur est submergé par le
nombre de photographies et y réagit en s’approchant des photographies a sa
hauteur, a la recherche des particularités des visages et des signes pouvant
distinguer les enfants les uns des autres. Nous avons souhaité commencer notre

introduction par la présentation de Year 3, précisément parce qu’elle regroupe



nombre de problématiques que nous aborderons dans la présente recherche et

parce que nous en avons fait 'expérience physique.

Ayant effectué sa formation artistique dans le champ des arts visuels, Steve
McQueen a commencé a se distinguer dans ce domaine au cours des années 1990
par son usage particulier de la caméra et ses partis pris techniques et artistiques
forts. Une réflexion sur le cadre I'a par exemple amené a tourner Deadpan en 1997,
pour lequel il obtient le Turner Prize en 1999, et dans lequel - dans une relecture de
la scene de Steamboat Bill Jr. ou Buster Keaton traverse la porte d’une fagade
s’abattant sur lui - artiste se tient debout, impassible, alors que la facade d’une
maison se rabat sur lui, demeurant toutefois indemne grace a 'ouverture d’une
fenétre. Dans ses films d’art, McQueen privilégie 'usage de pellicules 16mm en noir
et blanc ety appose une bande-son ou le silence prédomine, dans I'idée de mettre
avant tout en ceuvre une expérience sensorielle a partir de la vision et de 'élément

visuel.

L’on trouve dans les courts-métrages de Steve McQueen les fondements de ses
travaux cinématographiques ultérieurs et 'on pourrait considérer ses ceuvres d’art
visuel comme un terrain d’expérimentation ou [artiste éprouve les techniques de
montage et de prise de vue. Ces courts-métrages, malgré leur caractere
expérimental, ne sauraient étre considérés comme des esquisses. Ils s’apparentent
davantage a un noyau fondateur des interrogations artistiques et humaines de
McQueen dont les themes et les problématiques seront repris a plus large échelle
au cinéma, de Hunger, sorti en salles en 2008, a Widows, son dernier long-métrage

sortien 2018.

Des corps entre attraction/répulsion et force/vulnérabilité face a 'oppression

Les principaux themes irriguant 'ceuvre de Steve McQueen se retrouvent ainsi en
écho dans ses courts-métrages et dans ses longs-métrages. La tension entre
attraction et répulsion, entre violence et érotisme, est explorée dans Bear (I'un de
ses tout premiers travaux, réalisé en 1993), dans lequel deux hommes nus sont

engages dans un face a face ambigu, entre agression et camaraderie. Cette tension
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est figurée dans son second long-métrage, Shame (2012), a la fois dans la relation
entre un frere et une sceur mais aussi dans la relation de chacun des personnages
a lui-méme. Le travail sur le lien entre force et vulnérabilité, souvent comprises
comme deux caractéristiques d’'un méme personnage, se trouve dans Five Easy
Pieces (1995), ou la caméra suit la progression d’une funambule sur une corde. Le
court-métrage annonce la poursuite de cette réeflexion et son renouveau dans
Hunger, qui montre la décision de Bobby Sands, prisonnier politique et républicain
irlandais, d’entreprendre une greve de la faim. Troisieme grand theme présent dans
'ceuvre de McQueen, [‘oppression est traitée dans son court-métrage entre
documentaire et cinéma expérimental intitulé Western Deep (2002), qui montre les
travailleurs descendant dans la mine d’or de Tau Tona, en Afrique du Sud.
S’intéressant a la contrainte psychologique imposée aux travailleurs, Steve
McQueen explore également la répression et I'exploitation des corps, sujet qu’il

reprend dans son long-métrage 12 Years a Slave (2013).

Tous ces themes se croisent et se concentrent en un lieu : le corps. Dans les longs-
métrages de Steve McQueen, le corps est pensé dans de multiples perspectives.
Devenant une arme contre autrui, le corps devient inévitablement arme contre soi,
menant a 'autodestruction. L’on observe une progressive transformation du corps,
qui est l'objet d’'une dématérialisation plus ou moins marquée et allegorique
(@amaigrissement dans Hunger, contusions dans Shame, vieillissement dans 12
Years a Slave). Le réalisateur pose la question des limites du corps,
indissociablement lié a 'esprit de ses personnages. Le sujet de 'addiction, dans
Shame, donne par exemple lopportunité a McQueen de traiter linfluence

réciproque de 'un sur 'autre.

Dans de nombreux entretiens, Steve McQueen a affirmé son désir de provoquer une
réflexion chez le spectateur de ses films en le sollicitant émotionnellement tout en
le mettant intellectuellement au défi. Le cinéma et l'art visuel deviennent avec
McQueen des expériences demandant 'engagement total du spectateur, interpelé
corps et ame par la proposition visuelle du réalisateur. L'ceuvre de McQueen

permet de penser le corps et d’en faire l'expérience a partir d’une perception
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visuelle et auditive, le film. Cette perspective se joint a une démarche artistique
moderne qui consiste en l'usage d’éléments ordinaires, communs, pour que le
spectateur les voie et les ressente différemment. Et en effet, quoi de plus ordinaire,

pour ’lhomme, gqu’un corps humain ?

Trois types de corps travaillés par McQueen sont a distinguer : le corps de 'acteur
incarnant un personnage, le corps du dispositif technique permettant 'obtention
du produit filmique et le corps du spectateur, au sujet duguel le réalisateur affirme:
« Je veux mettre le public dans une situation ou chacun prend intimement
conscience de soi, de son corps et de sa respiration. »* . Notre recherche portera
donc sur le traitement de ces trois corps dans 'ceuvre de Steve McQueen. Le terme
« épreuve », par sa polysémie, nous semble tout a fait indiqué pour exprimer la
multiplicité des expériences appliquées au corps chez Steve McQueen. Une
épreuve est a la fois un essai par lequel on éprouve la résistance, la qualité de son
objet. Elle peut également représenter une difficulté qui détermine le courage de
quelgu’un, qui provoque chez lui de la souffrance. Mais le terme est egalement
utilisé dans les domaines de Uimprimerie et de la gravure, désignant un élément
intermédiaire dans le processus de travail permettant a la fois de voir 'lavancement
du processus. Les corps, dans I'ceuvre de McQueen, sont mis a 'épreuve, contraints,
manipulés par le réalisateur qui explore leur résistance. Nous nous demanderons
comment la mise en scéne des corps contraints — S’appuyant sur les ressources
propres au dispositif filmique - engendre une expérience esthétique nous
permettant, en tant que spectateur ou spectatrice, de repenser notre rapport a
notre propre corps. Le corps du personnage est malmené par la fiction et la mise
en scene tandis que le corps du comédien face a la caméra, par la dimension
performative du jeu d’acteur, est tendu entre disparition - destruction - et
mythification. Le corps du film, en tant qu’objet visuel, est lui aussi le lieu de

manipulations grace au montage et a l'utilisation de la lumiere, mais aussi grace a

2 Entretien de Steve McQueen mené par Hans-Ulrich OBRIST and Angéline SCHERF en 2003 pour le
Musée d’Art Modemne de la Ville de Paris. Source: Galerie Marian Goodman
(http://archive.mariangoodman.com/exhibitions/2006-02-04_steve-mcqueen/ - consulté le
25/11/2015) : « | want to put the public in a situation where everyone becomes acutely sensitive to
themselves, to their body and respiration. », notre traduction.
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celle de la caméra. Le réalisateur, par ces actes, exprime physiquement l'image, lui
confere une matérialité parce qu’elle devient malléable. Le corps du spectateur est
quant a lui également mis a 'épreuve par le traitement visuel et sonore, aussi bien

au niveau émotionnel que sensoriel.

Ainsi, nous évoquerons en priorité dans ce travail de recherche les ceuvres d’art
visuel dont nous avons pu faire I'expérience en personne — notamment lors de la

rétrospective Steve McQueen, organisée au Tate Modern de Londres en février 2020.

Les représentations du corps contraint et subissant des violences témoignent
d’une volonté de mise en scene de transformation du corps dans 'optique d’une
libération de ce dernier, soit la possibilité pour l'individu de disposer de lui-méme
et de son corps comme il le souhaite. Les éléments de mise en scéne utilisés par
McQueen au sein du dispositif de 'ceuvre sont indissociables des interactions entre
d’une partle corps de l'acteur, le corps du cadreur et le corps matériel de 'appareil
d’enregistrement visuel ; d’autre part celles entre le corps du spectateur et le corps
des éléments matériels permettant la reception de l'ceuvre. Le but recherché par
McQueen est, nous ['avons vu a travers sa citation, de déclencher une réaction
physique corporelle chez le spectateur, que nous analyserons comme lieu d’'une
expérience esthétique a la fois multisensorielle et synesthésique lui permettant une

exploration active de ses propres perceptions.
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Partie 1. Représentations du corps

contraint, de ’épreuve a la libération

Iam not interested in manipulating people. The complete opposite. | am interested in a
truth... The most horrific things sometimes happen in the most beautiful places. ..
I'cannot put a filter on life. It’s about not blinking.

Steve McQUEEN?

En ouverture de cette réflexion, nous souhaitons nous intéresser dans cette partie
aux conditions de 'expression a priori contradictoire d’une libération des corps
possible en mettant en scene des corps violentés. En effet, McQueen met en scene
des personnages pris dans des situations de contrainte: prison pour Hunger,
esclavage pour 12 Years a Slave, addiction sexuelle dans Shame. Nous nous
attacherons a voir comment la contrainte du corps et de 'esprit est mise en images
et surtout comment le réalisateur parvient a montrer la résistance et la

réappropriation du corps aliéné dans 'espoir d’une libération du personnage.

Les enjeux dans les représentations du corps contraint et souffrant sont multiples

pour McQueen. Filmer des actes de violence mis en sceéne permet au réalisateur de

® Entretien de Steve McQueen mené par Kirsty Young en 2014 pour Deserted Island Discs, BBC Radio
4. Source: site de la BBC (https://www.bbc.co.uk/programmes/b04hml41 - consulté le 24/08/20)
«Ca ne m’intéresse pas de manipuler les gens. C'est tout l'inverse. Ce qui m’intéresse c’est une
vérité...les choses les plus terribles se produisent parfois dans les plus beaux endroits... Je ne peux
pas mettre un filtre sur la réalité. Il s’agit de ne pas détourner le regard. », notre traduction.

14
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solliciter certaines réactions chez le spectateur, nous verrons quel type de
représentation de la violence est privilégiée par McQueen, notamment dans 12
Years a Slave. D’autre part, s’'inscrivant dans une tradition judéo-chrétienne des
représentations picturales des souffrances du Christ, McQueen fait résonner ces
éléments picturaux avec son ceuvre pour exprimer le lien entre le corps et la
conscience de lindividu. Le réalisateur établit un lien entre l'individu, corps et
conscience, et les problématiques sociales et politiques qui motivent les
personnages de ses films. Cet aspect est particuliecrement manifeste dans Hunger.
Enfin l'exaltation du corps et son rejet répondent a la mise a distance et
l'observation d’une conception du corps dans la société occidentale

contemporaine que le réalisateur invite a interroger dans Shame.

Le corps contraint prend plusieurs formes dans les longs-métrages de McQueen :
corps rendu objet dans la relation de pouvoir d’un individu (ou d’une institution) a
un autre, corps masculin et corps chair, dont nous explorerons les spécificités.
Porter atteinte au corps engendre une évolution de son statut. Si la liberté a
disposer d’eux-mémes n’est pas atteinte par tous les personnages de McQueen, le

corps aura vecu un moment d’éclosion et de dépassement de soi.
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Chapitre 1. Enjeux des représentations du corps contraint

Tyger Tyger, burning bright,

In the forests of the night;

What immortal hand or eye.

Could frame thy fearful symmetry?|[...]

When the stars threw down their spears
And water’d heaven with their tears:
Did he smile his work to see?

Did he who made the Lamb make thee?

William Blake, « The Tyger » - Songs of Experience

De la violence

Les corps des personnages, dans les longs-métrages de Steve McQueen, sont
principalement mis a I'épreuve par les violences gu’ils subissent. Que celles-ci
soient physiques ou mentales, elles marquent les corps figurés a '’écran. Mais

pourquoi montrer la souffrance des corps a l'écran ?

Dans son article « Pourquoi est-il important, aujourd’hui, de montrer et regarder
desimages de corps humains détruits ? », Thomas Hirschhorn examine la nécessité
de présenter ce type de représentations du corps dans le domaine de la
photographie a travers huit points dont le dernier retient tout particulierement
notre attention. Ce huitieme point dénonce la volonté du spectateur de se
distancier de 'image en invoquant une « hyper-sensibilité ».

« Avec ce discours de la sensibilité - qui est en fait une "hyper-sensibilité"

- il s’agit de préserver son confort, son calme et son luxe.[...] il est

nécessaire de distinguer la "sensibilité", qui signifie pour moi rester
"éveille" et "attentif', et I""hyper-sensibilité", qui signifie "'enfermement
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sursoi" et "'exclusion”. Pour résister a " hyper-sensibilité", il estimportant

de regarder ces images de corps humains détruits. »*
Hirschhorn met ainsi en lumiere une tendance du spectateur a instaurer une prise
de distance et a se désengager de ce qu’il voit représenté par 'image. Plutdt que
de prendre conscience du réel figuré par les photographies, le spectateur s’en
éloigne en évoquant une hyper-sensibilité. Il ne s’agit pour l'auteur que d’un
prétexte pour ne pas prendre acte du réel, d’ou la notion d’enfermement sur soi
évoquée. Cette hyper-sensibilité témoigne par ailleurs de la dimension
dérangeante de l'image, qui touche le spectateur au point que celui-ci refuse de la

VOIr.

Steve McQueen semble lui aussi vouloir engager le spectateur dans 'appréhension
du monde par la représentation des corps contraints et subissant — ou méme
s'infligeant - des violences. Passant toutefois par la fiction, McQueen interroge le
spectateur quant a la place qu’il pense pouvoir occuper face au film. Les sujets
mémes des longs-métrages de McQueen portent sur des histoires vraies ou
possiblement vécues. Hunger reprend la lutte de Bobby Sands emprisonné et 12
Years a Slave est 'adaptation de l'autobiographie de Solomon Northup, homme
noir libre kidnappé puis vendu en esclavage aux Etats-Unis. Le personnage
principal de Shame, Brandon, a été créé par Steve McQueen et sa co-scénariste Abi
Morgan apres de nombreux entretiens avec des personnes souffrant d’addiction

sexuelle® et pourrait donc se dire proche de 'expérience quotidienne vécue par ces

*HIRSCHHORN Thomas, « Pourquoi est-il important, aujourd'hui, de montrer et regarder desimages
de corps humains détruits? », Les carnets du BAL #4, Que peut une image ?, Paris, Editions Textuel /
Centre National des Arts Plastiques, 2014, sous la direction de Dork Zabunyan, p.115.

5 Entretien de Steve McQueen et Abi Morgan mené par Emma Thrower le 11/01/12 pour le site
HeyUGuys. Source : site HeyUGuys (https://www.heyuguys.com/shame-ga-with-steve-mcgueen-
and-abi-morgan/ - consulté le 07/05/20) : « Primarily, we wanted to talk to people in the UK, but it
was very difficult as there wasn’t the same sort of recognition of the addiction, so that’s why we went
to New York and started to talk to experts and men, really. It was much harder to talk to women, and
that’s what gave us the steer on Brandon. But also what was fascinating was looking at the diversity
of the men we met, Brandon being a kind of everyman. We just chose to channel many of the people
we met and the experiences we had in Brandon. » / « Dans un premier temps, nous voulions parler
a des gens au Royaume-Uni, mais ¢’était tres difficile car il n’y avait pas le méme genre de prise en
compte de I'addiction, c’est pourquoi nous sommes allés a New York et avons commencé a parler
a des experts et a des hommes, vraiment. Il était beaucoup plus compliqué de parler a des femmes,
et C’est ce qui nous a mis sur la voie de Brandon. Mais c’est aussi fascinant de voir la diversité des
hommes que nous avons rencontres, Brandon étant une sorte de tout un chacun. Nous avons juste
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individus. Les violences vécues par les personnages de ces longs-métrages, bien
que demeurant toujours une représentation, construite et résultant de la mise en
place d'un dispositif cinématographique, rendent compte de vécus reéels,

occasionnant une émotion chez le spectateur.

L’adaptation de 'autobiographie 12 Years a Slave par McQueen reste fidele aux
événements décrits par Solomon Northup - rebaptisé Platt par les esclavagistes.
Le chapitre 18 par exemple, relate 'incident survenu sur la propriété de Epps un
dimanche en raison de 'absence momentanée de l'esclave Patsey, partie chercher
dans une plantation voisine le savon que la maitresse de maison [ui refusait®. Nous
avons mis en annexe 1 le passage du chapitre correspondant a la séquence, qui est
aussi 'une des plus violentes du film. Nous remarquons d’emblée que 'adaptation
varie extrémement peu du texte autobiographique. Cela montre l'attachement que
le réalisateur avait pour le matériau a Uorigine du scénario ainsi que sa volonte de
rester au plus proche de la vérité vécue par Northup. Trois légeres modifications
attirent néanmoins notre attention dans la mesure ou elles nous donnent a la fois
une idée de lintention de mise en scene de McQueen et ou elles apparaissent
comme autant d’éléments permettant au réalisateur d’attribuer une dimension

supplémentaire a la scene.

La premiere modification concerne Mme Epps, qui dans la version
autobiographique regarde la punition de Patsey de loin (« Mistress Epps stood on
the piazza among her children, gazing on the scene with an air of heartless
satisfaction. »). Dans 'adaptation, Mme Epps intime a son mari de battre Patsey
avant que celui-ci ne demande a Platt de le faire. La voix de Mme Epps se fait
d’abord entendre en off, de maniere non dirigée - soit ne venant ni de gauche, ni
de droite, ni de loin, la ou elle se trouve physiquement par rapport a Epps, qui
occupe alors le cadre. Cela donne 'impression au spectateur qu’il pourrait s’agir

d’une voix non incarnée, de paroles faisant partie de la conscience d’Epps. Michael

décidé de concentrer plusieurs des personnes que nous avons rencontrés et des expériences que
nous avons récoltées dans Brandon. ».

6 Minutage : [01:45:19] 4 [01:53:10]

"Solomon NORTHUP, 12 Years a Slave, London, Harper Collins, 2014, p.182.
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Fassbender, incarnant Epps, fait ressentir 'hésitation du personnage a battre
Patsey, qu’il désire sexuellement. L'on retrouve la une tension entre le sentiment
de répulsion et d’attirance qu’Epps éprouve envers Patsey. La notion de plaisir
sexuel et donc de jouissance sadique était pourtant présente au début du plan,
lorsqu’il dit a Patsey « qu’elle I'a bien cherché » aprés avoir ordonné gu’elle soit
attachée au poteau. Epps tire plaisir a voir Patsey ainsi attachée, nue et a sa merci.
Lorsqu’il doit la fouetter lui-méme toutefois, la punition apparait comme
mécanique, intégrée dans la culture esclavagiste comme maniere de dominer
l'autre. Cette mise en scene de la voix de Mme Epps identifiée a une injonction
culturelle montre comment la société esclavagiste, dans ses habitudes de violence
et de domination, dépossede les bourreaux de leur libre arbitre et de leur dignité,

tout comme ceux-ci en dépossede leurs victimes.

La réponse de la punition d’Epps est mise en scene dans la deuxieme modification
que McQueen a effectuée dans son adaptation et concerne le personnage de
Patsey. Dans l'adaptation, Patsey tient davantage téte a Epps lorsqu’il la
questionne surson absence et fait valoir sa valeur dans les champs de coton. Aussi,
elle n’implore pas son maitre pendant qu’elle se fait battre et dit a Platt qu’elle
préfererait que ce soit lui qui la batte plutdét qu’Epps. Par cette modification de
Patsey, McQueen en fait un personnage essayant de regagner de 'agentivité®, et
ainsi de passer du statut d’esclave-objet a celui de sujet. Il S’agit donc pour
McQueen de mettre en avant par le remodelage du personnage de Patsey une

forme de résistance a la violence.

Enfin la troisieme modification appliquée au matériau original dans l'adaptation
est I'ajout de la réplique finale d’Epps en réponse a linvective de Platt, rendue
orale: «Sin? There is no sin. Man does how he pleases with his property. »°. Cette
réplique souléve deux questionnements ouverts. Le premier, que pose le film tout

comme 'autobiographie de Northup, est la question morale de la volonté divine:

8 Traduction frangaise du mot anglais agency, terme issu de la philosophie et des sciences sociales
désignant la faculté d’action d’un étre, sa capacité et sa puissance d’agir.
? Master Epps, [01:52:26]
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si Dieu est bon, pourquoi a-t-il permis l'esclavage et les souffrances qui
s’ensuivent ? En effet, la beauté des paysages - souvent décrits comme paisibles et
pittoresques dans 'autobiographie - est exprimée dans plusieurs plans du film,
dont nous reparlerons plus loin. Le caractere magnifique de la nature contraste
avec I'horreur subie par les esclaves. Epps ne craint pas la réprimande divine,
méme s’il se dit croyant. Le second est celui portant sur la notion de propriété liée
a lasservissement d’autrui et la dynamique économique sous-tendant ces
rapports d’asservissement. Cette réplique dénonce la violence sociale doublant la
violence physique dans le contexte de l'esclavage etinduit que 'une ne va pas sans
l'autre dans la constitution d’une violence systémique servant a soutenir un ordre

social s’appuyant sur la domination d’un groupe par un autre.

Onvoitdonc que les modifications effectuées par le réalisateur permettent d’ouvrir
des voies de réflexion sur la violence et la nature humaine, infligeant et subissant
cette violence. Filmer et mettre en scene la violence rendent possible une mise en
perspective de celle-ci, une maniere de montrer ses multiples dimensions et
implications. Ranciere écrit dans Le Spectateur émancipé : « Une image ne va
jamais seule. Elle appartient a un dispositif de visibilité qui regle le statut des corps
représentes et le type d’attention qu’ils méritent. La question est de savoir le type
d’attention que provoque tel ou tel dispositif. »°. C’est précisément ce que propose
McQueen dans sa démarche artistique et cinématographique, soit provoquer
certains types d’attentions, de sensations et de réflexions chez le spectateur, et ce

que l'ceuvre soit destinée au cinéma ou a l'installation en galerie.

19 Jacques RANCIERE, Le Spectateur émancipé, Paris, La Fabrique, 2008, pp.108-109.
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Une tradition judéo-chrétienne de la représentation du corps

souffrant

Les symboles visuels associés a la souffrance des corps permettent de déceler dans
les films de McQueen des références a la tradition christique. La mise en scene
répond a une histoire de la représentation du corps du Christ et le parcours des
personnages est assimilé a un chemin de croix. La séquence dans Hunger ou ['un
des prisonniers — que le spectateur identifie plus tard comme Bobby Sands - dans
les couloirs par les gardes en réaction a leur greve de '’hygiene évoque les images
de la Passion, autant dans le costume et les coiffures des acteurs jouant les
prisonniers — vétus d’un tissu clair noué a la taille, longs cheveux bruns hirsutes -

que dans la disposition des gardiens de prison, rangés de part et d’autre du cadre

de maniere a laisser le prisonnier au centre (figures 5 et 6).

Figure 5. Photogramme de Hunger [00:26:56]

Figure 6. Photogramme de Hunger [00:27:21]
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Eclairée en clair-obscur, cette séquence met en avant la nudité presque totale du

prisonnier. Ce traitement photographique de la scene permet d’établir un lien avec

plusieurs tableaux d’époques variées représentant le Christ sur la croix.

Figure 7. Christ en croix, Eugene Delacroix, 1846.

La séquence de Hunger
montre par exemple des
similitudes avec le tableau ci-
contre (fig. 7) du peintre
Eugene Delacroix présentant
Jésus crucifié. Dans ces deux
représentations, le visage est
maintenu dans 'ombre alors
que le corps vétu d'un simple
tissu blanc noué autour de la
taille attrape la lumiére. L'on
retrouve de méme, dans le
traitementde l'image filmique,
les teintes verdatres de la

peinture, connotant la

dimension morbide de la scene. Ces éléments de représentation du corps

christique peuvent également étre observés dans des tableaux antérieurs, datant

du XVlleme siecle (fig. 8 et 9).
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Figure 8. Christ crucifié, Diego Velazquez, v.1632. Figure 9. Le Christ en croix, Philippe de Champaigne,
v.1650.

La encore, 'usage de la lumiere, qui auréole cette fois-ci la téte du Christ, est de
prime importance dans la dramaturgie de ces deux peintures car elle rappelle la
nature divine, surhumaine, du Christ, et 'impact que celle-ci peut avoir sur le
spectateur. Paradoxalement, la lumiere met en avant la dimension corporelle du
Christ en faisant ressortir les reliefs de son corps. Ce sont donc ces deux aspects du
Christ - divin et humain - que les peintres déploient dans leur ceuvre. Il s’agit d’une
tradition de représentation ayant vu le jour avec la peinture baroque, privilegiant
des contrastes marqués et un choix de sujets permettant de souligner expressivité
des visages et des corps. On observe ainsi que McQueen se place dans la lignée de
ces représentations en assimilant les prisonniers politiques a la figure du Christ et

au martyr de ce dernier.

Comme le montre l'article de Jacques Gélis, « Le corps, I'Eglise et le sacré », dans le
premier tome de U'Histoire du corps, la représentation du corps meurtri du Christ a
faconné l'imaginaire corporel de ’Occident chrétien des le XVieme siécle. Au corps
du Christ faisait face celui de ’lhomme pécheur, auquel 'Eglise rappelle sans cesse

que C’est par son corps que viendra sa perte. Le corps est le lieu et 'enjeu de
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I'expérience religieuse dans une double aspiration paradoxale a la sanctification
du corps du sauveur et de l'avilissement du corps commun. Le role de 'image et de
la représentation est alors essentiel a 'Eglise :
« L’image a constitué un outil essentiel dans la diffusion de ce culte ; avec
'apparition de Uimprimerie, de tres nombreuses vignettes pieuses sont
venues appuyer le discours des clercs et mettre sous les yeux des fideles le
corps meurtri et humilié du Sauveur. »"
On observe ainsi une tradition occidentale dans la représentation du corps meurtri
qui se retrouve chez McQueen. Si une telle influence picturale est présente chez le
réalisateur, elle differe tout de méme des intentions ecclésiastiques s’attachant a

susciter la dévotion chez les fideles.

Revenons sur la séquence de Hunger précédemment mentionnée, qui permet de
comprendre avec quelle intention le réalisateur met en scene de telles violences.
Incarcérés dans la prison britannique de Maze, les prisonniers républicains nord-
irlandais perdent le 1° mars 1976, par décret gouvernemental, leur statut spécial
de prisonniers politiques et se voient attribuer le statut de criminels de droit
commun, voyant s’accroitre les violences carcérales a leur encontre. Deux
protestations s’ensuivent parmiles prisonniers membres de I'IRA et engagés contre
la présence britannique en Irlande. La premiere est la Blanket Protest, pendant
laguelle les prisonniers, qui pouvaient jusqu’a présent conserver leurs vétements
civils grace au statut spécial, refuserent de porter l'uniforme de la prison. Ils
resterent nus ou porterent des couvertures. La seconde est la Dirty Protest, pendant
laguelle les prisonniers refuserent de se laver, de vider leur pot, de se raser ou de se
couper les cheveux. La séquence montre la réponse carcérale a ces protestations :
l'un des prisonniers, Bobby Sands, est mené de force par des gardes pour se faire
couper les cheveux et se faire baigner. La mise en scene insiste sur la dimension
systémique de la volonté de contréle des corps par l'univers carcéral. En effet, la

maniere dont les gardes retirent les plaquettes indiquant les noms des prisonniers

1 GELIS Jacques, « Le corps, 'Eglise et le sacré », dans Histoire du corps 1. De la Renaissance aux
Lumieres, sous la direction de Georges Vigarello, Alain Corbin et Jean-Jacques Courtine, Paris, Le
Seuil, 2005, p.23
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dans les cellules au début de l'extrait insiste sur la volonté de rendre anonymes les
détenus et ainsi banaliser les violences qui vont leur étre faites. L'usage par les
gardes de gants jaunes bien visibles vient renforcer le contraste entre le corps sale
mais vigoureux de Bobby Sands et ceux des gardes, uniformes et aseptisés. La
maniere dont les cheveux de Sands sont coupés (fig. 10) rappelle par ailleurs un
autre épisode biblique, celui de la chute de Samson'?, et donne une dimension
métaphorique supplémentaire a la scéne: en coupant les cheveux du prisonnier,

la prison pense lui retirer sa force de protestation et le soumettre au pouvoir.

Figure 10. Photogramme de Hunger [00:27:59]

Les personnages de Bobby Sands et Solomon Northup sont mis en scene comme
des martyrs. Ces martyres ne sont plus uniquement vécus comme des moyens pour
les personnages d’éprouver leur foi en Dieu. Ils servent avant tout aux personnages

pour éprouver leur conviction et leurs principes.

Il nous faut retourner vers [article de Gélis pour trouver des similitudes dans les
pratiques du martyre. Entre le XVeme et le XVleme siecle, de nouvelles formes de
martyre apparaissent et son infligées par le mystique a lui-méme. Ce nouveau
martyre permettait aux mystiques de s’incorporer au Christ par la communion des

blessures infligées a leur propre corps. Le corps peut mener aussi bien au salut

2 Personnage biblique qui tire sa force légendaire de sa chevelure de nazir, qu’il a fait voeux de ne
pas couper afin d’obtenir les faveurs de Dieu. Il ft trahi par Dalila, vendue aux Philistins : « Elle
endormit Samson sur ses genoux. Puis, ayant appele un homme, elle lui fit raser les 7 tresses de la
téte de Samson et commenca ainsi a le dompter. Il perdit sa force. » (Jg, 16:19), trad. Segond 21.
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qu’au péché et c’est par le martyre du corps que le mystique - se rapprochant du

Christ - s’approche du salut.

Nous trouvons des similitudes entre les formes de martyre contre soi apparues a
cette époque et les épreuves physiques et mentales vécues par les personnages
dans les trois premiers longs-métrages de Steve McQueen. Jacques Gélis remarque
que « La privation alimentaire est la punition la plus immédiate que ['on fait subir a
son corps.» ' ; c’est aussi de cette maniere que Bobby Sands exprime son
opposition au gouvernement Thatcher. Le personnage historique qu’était Bobby

Sands est mis en scéne comme un martyr pour sa cause.

Chez les mystiques martyrs du XVieme siecle, 'on retrouve également la pratique
récurrente des mortifications et des macérations : « Pour chatier le corps qui brle,
éteindre le feu de la concupiscence, vaincre la chair qui s’embrase, il n’est souvent
d’autre recours que limmersion dans l'eau froide: elle seule peut éteindre
l'incendie qui menace de vous détruire. »**. Cela n’est pas sans nous rappeler
Brandon, qui, tentant de fuir ses envies pornographiques, s’épuise en footings dans

un New York gris et pluvieux.

Le corps luttant de Sands échappe cependant a la volonté du systeme carcéral a
'annihileren ce qu’il gagne, a la fin de la séquence de la tonte forcée, un visage qui
restera identifiable pour le spectateur, celui de protagoniste principal de la révolte

au sein de la prison.

Les écrits de Michel Foucault, notamment dans son ouvrage Surveiller et punir,
nous aident a comprendre comment McQueen met en scene le corps comme lieu
des luttes de pouvoir entre les militants IRA et le gouvernement Thatcher. Foucault
met le corps au centre d’une histoire généalogique des pouvoirs et des savaoirs. Le
corps comme cible du pouvoir exercé par 'entité dominante est le révélateur de
celui-ci. En d’autres termes, le pouvoir est indissociable des corps sur lesquels il

s’exerce car autrement, il ne pourrait étre reconnu en tant que tel. En refusant de

B ldem, p.47
Y Histoire du corps, tome 1, p.52
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se plier a la discipline carcérale par les Blanket et Dirty Protests, les condamnés
remettent en cause le pouvoir du gouvernement dont répond la prison. Faisant
référence aux révoltes de prisons contemporaines a la parution de Surveiller et
punir (1975), Foucault écrit
« C’étaient des révoltes contre toute la misere physique qui date de plus
d’un siecle: contre le froid contre 'étouffement et 'entassement, contre
des murs vétustes, contre la faim, contre les coups. Mais c’étaient aussi des
révoltes contre les prisons modeles, contre les tranquillisants, contre
lisolement, contre le service médical ou éducatif. [...] Il s’agissait bien
d’une révolte, au niveau des corps, contre le corps méme de la prison. Ce
qui était en jeu, ce n’était pas le cadre trop frustre ou trop aseptique, trop
rudimentaire ou trop perfectionné de la prison, c’était sa matérialité dans
la mesure ou elle est instrument et vecteur du pouvoir ; c’était toute cette
technologie du pouvoir sur le corps, que la technologie de I’ "ame" - celle
des éducateurs, des psychologues et des psychiatres — ne parvient ni a
masquer ni a compenser, pour la bonne raison gu’elle n’en est qu’un des
outils. »*
La prison est une institution disciplinaire qui met en place des techniques afin de
discipliner les corps des prisonniers. Ce que Foucault appelle « technologies de I
"ame" », fait référence aux techniques de controle de l'esprit mises en place par ces
institutions vehicules de pouvoir - comme par exemple ['école, 'hdpital, 'armée -
et appliquées par ceux qui y travaillent - soit les éducateurs, les psychiatres
mentionneés. Il convient de considérer ainsi 'interdépendance du corps et de
lesprit-ame de lindividu sur lequel s’exercent les techniques de controle.
« Technigues minutieuses toujours, souventinfimes, mais qui ont leur importance :
puisqu’elles définissent un certain mode d’investissement politique et détaillé du
corps, une nouvelle "microphysique" du pouvair [...]. »® écrit encore le philosophe.
Les effets du pouvoir s’inscrivent et se manifestent sur les corps. Foucault
mentionne plusieurs techniques de discipline des corps dans son ouvrage. Nous
observons a cet effet 'organisation et la répartition des corps dans l'espace, le

contréle de lactivité du corps par [’élaboration d’'un emploi du temps et d’une

optimisation de ['usage du corps pour accomplir une tache dans une période

1S FOQUCAULT Michel, Surveiller et punir, Paris, Gallimard, 1975, p.39.
©1bid., p.163.
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temporelle donnée ou encore la gestion des modes de transmission de la
connaissance et de constitution des savoirs. Les corrections disciplinaires telles
gu’elles sont mises en scene dans la séquence analysée précédemment viennent
redresser, et d’une certaine maniere réhabiliter par la violence, le corps ne se pliant
pas a l'institution carcérale : « Le chatiment disciplinaire a pour fonction de réduire
les écarts. Il doit donc étre essentiellement correctif. [...] [La punition disciplinaire]
est moins la vengeance de la loi outragée que sa répétition, son insistance
redoublée. Si bien que l'effet correctif qu’on en attend ne passe que d’une fagon
accessoire par 'expiation et le repentir ; il est obtenu directement par la mécanique
d’un dressage. Chatier, C’est exercer.» ' . Par la violence des corrections
disciplinaires effectuées par les surveillants sur les prisonniers, linstitution
carcérale réaffirme et exerce son pouvoir sur les corps. Mettre en scéne et
représenter ces violences comme le fait McQueen permet au spectateur de voir les
mécanismes par lesquels un gouvernement exerce directement son pouvoir et son
influence sur les corps - c’est le cas dans Hunger — mais aussi comment cette
violence systématisée — comme dans 12 Years a Slave - agit sur la volonté de

soulevement des individus victimes de ces oppressions.

Il'y a la linduction d’une politique des corps rendus dociles et observables,
propices a l'analyse et au contrble. Le savoir constitué par observation des
individus est vecteur de pouvoir.
« Le réseau carcéral constitue une des armatures de ce pouvoir-savoir qui
a rendu historiguement possibles les sciences humaines. L’homme
connaissable (dme, individualité, conscience, conduite, peu importe ici)
est l'effet-objet de cet investissement analytique, de cette domination-
observation. »*
Ily aunlien entre le corps et la conscience de l'individu. Ce lien est 'objet d’enjeux
sociaux et politiques en ce qu’il représente un espace sur lequel la domination

d’uneinstitution ou d’autrui peut s’exercer.

7 pid., p.211.
8 Ibid., p.357.

28



Derriere ces représentations de la violence et des corps contraints, c’est aussi la
question de la morale et de Dieu que pose McQueen dans ses films. Il est
particulierement marquant de voir la beauté et le faste des paysages du sud des
Etats-Unis étre le cadre des atrocités de I'esclavage dans 12 Years a Slave. Le chant
« Roll Jordan Roll » entonné par les esclaves a 'enterrement de 'un des leurs met
en lumiere la foi dans l'adversité. S’il y a un Dieu, pourquoi a-t-il créé le mal, la
violence et la souffrance en méme temps que le bien, la beauté et la bienveillance ?

McQueen adresse cette question enfiligrane aux spectateurs et amene enfin a nous

interroger sur notre rapport a la spiritualité face a l'adversité.

Figure 11. Photogramme de 12 Years a Slave [01:06:17]

Figure 12. Photogramme de 12 Years a Slave [01:06:33]
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Figure 13. Photogramme de 12 Years a Slave [01:41:43]

De ’'exaltation du corps d son rejet

La figure de ’lhomme pécheur, dont le corps causera la perte, est 'objet du second
long-métrage de McQueen, Shame, a travers le personnage principal, Brandon
Sullivan. Dans ce film, McQueen pose la question des limites physiques du corps en
parallele la remise en question d’une sociéeté poussant toujours l'individu a sa
limite psychique, tout en présentant une critique de la société contemporaine et

de son obsession pour les corps.

C’est bien un homme américain, Brandon Sullivan, vivant dans une grande ville,
New York, et ayant un travail lucratif - mais indéterminable pour le spectateur -
dans uneentreprise a 'activité opaque que prend pour sujet McQueen dans Shame.
Brandon est ’héritier des golden boys des années 1980 et pourrait étre désigné par
'acronyme «yuppie »®. Il semble mener la vie idéale et pourtant le spectateur
assiste a la représentation d’un individu en crise. Souffrant d’addiction sexuellg,
consommateur excessif de pornographie, Brandon éprouve un mal étre croissant
depuis larrivée de sa sceur Sissy dans son appartement. Le personnage de

Brandon correspond a un idéal masculin moderne, héritier d’'un mode de vie

¥ Young Urban Professionnal.
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