
 Séance 14:  

III. L'homme et l'animal : Conclusion : les représentations de 
l'animal dans l'art. 
 
Premier sujet de l’art, toujours à l’étude, l’animal représenté témoigne de la longue et 
lointaine relation qui l’unit à l’homme, dans tous les arts et dans tous les pays, 
réunissant dès l’origine tout le répertoire des formes : naturalisme, symbolisme, 
stylisation, hybridation. L'histoire de l'animal dans l'art est avant tout l'histoire de nos 
représentations du monde, de nos centres d'intérêt pratique et de nos croyances 
religieuses. L'art pictural ne rend-il pas compte des représentations que l'homme s'est 
fait du monde et de lui-même à travers la représentation de l'animal ?  

 
Dessiné, peint ou gravé, 
l'animal est le premier 
sujet qui a été figuré par 
l'homme. L’animal a été 
représenté dans 
pratiquement toutes les 
civilisations, sur de 
multiples supports (os, 
mosaïque, métal, pierre, 
parchemin, etc.) et ce 
probablement depuis les 
origines de l’art, comme 
le montrent les peintures 

murales de la grotte Nerja (Andalousie), récemment découvertes et qui pourraient 
dater de 42 000 ans. L’utilisation de l’iconographie des animaux est très diverse, 
variant en fonction des époques et des lieux, mais elle doit sans doute son 
omniprésence à sa forte charge symbolique, liée à la proximité de l’homme et de 
l’animal, source de fascination et d’effroi. Surnommée "la chapelle Sixtine de l'Art 
pariétal", la grotte de Lascaux est l'une des plus importantes grottes ornées du 
Paléolithique. En plein cœur du Périgord, cette galerie rupestre inscrite au Patrimoine 
Mondial de l'Unesco en 1979, arbore des peintures qui ont près de 18 000 ans ! 
Découverte par hasard en 1940, la grotte abrite de nombreuses représentations 
d'animaux, dont la fameuse salle des Taureaux. Des aurochs, des bisons, des 
bouquetins, des chevaux, des cerfs, des félins, un ours ou même un renne y sont 
dessinés ou sculptés à même la paroi avec une précision remarquable. Manifestement 
non habitée à l'époque, cette grotte jouait selon les historiens le rôle d'un sanctuaire 
à caractère sacré et religieux.  

De nombreux animaux sont représentés dans l’Antiquité égyptienne. La plupart des 
animaux vivant dans l’Égypte antique furent sacralisés et idolâtrés. Ils étaient 
considérés comme des incarnations vivantes de principes divins et furent associées à 
des divinités : l'animal était le symbole et le réceptacle de la puissance divine, 
bénéfique ou maléfique ; ainsi les dieux s'incarnaient dans une espèce animale. Les 
temples élevaient dans des enclos sacrés des animaux en rapport avec les dieux qui y 
étaient vénérés. Les animaux morts (du moins, les plus importants) avaient droit à une 
momification et à un enterrement cérémonial. 

Dans l'art grec, s'affirme la continuité de 
nature dans le Cosmos entre l'animal, 
l'homme et les dieux qui autorise tous les 
passages d'un degré à l'autre 
("métamorphose) et tous les mélanges 
(êtres hybrides, mi-homme, mi-taureau, 
tel le Minotaure, monstres, chimères…). 
L’omniprésence de l’animal se manifeste 
à travers les mythes et les récits fabuleux 
qui racontent nos origines, la création du 
monde, les phénomènes naturels, le 

statut de l’homme et ses rapports avec les dieux. De nombreuses divinités sont  
associées à des animaux (ainsi Zeus est souvent accompagné d'un aigle). Ceux-ci 
peuvent non seulement être les attributs de nombreux dieux principaux mais ces 
derniers peuvent également se transformer en animal à des fins diverses (Zeus se 
métamorphose en cygne pour s'unir à l'épouse du roi de Sparte). 

L'art animalier du Moyen-Âge, allant du Vème au 
XVème siècle, est caractéristique de la société de 
l'époque : l'art aura toujours comme thème 
principal la relation entre l'Homme et Dieu. La 
plupart des animaux vénérés dans les croyances 
païennes perdent leur place avec la civilisation 
judéo-chrétienne dans laquelle l'homme est créé à 
l'image de Dieu : les animaux sont des créatures 
inférieures, impures et imparfaites, et sont 
représentés surtout pour parler du diable, des 
démons et des hommes pécheurs. Bien qu'il y ait 
une grande diversité artistique durant cette grande 
période puisqu'elle couvre 1000 ans de peinture au 
niveau mondial, la majorité des œuvres sont 
influencées par le christianisme, servant pour 
ornement ou décoration pour la classe sociale 



supérieure (la royauté). 
L'ours, le lien, le cerf sont 
des exemples d'animaux 
qui représentaient tout 
une symbolique entre 
l'univers du paradis et 
celui terrestre. L'animal 
est partout présent dans 
l'art du Moyen-Age 
(gargouilles des 
cathédrales, tapisseries, 
bestiaires…) : sa 

représentation renvoie à la symbolique 
chrétienne (le bien et le mal, Dieu et le 

diable, la création….). Ainsi  les bestiaires ou "livres des natures des animaux" ont un 
objectif moral : ils adoptent un point de vue anthropomorphique de sorte que les 
animaux, dotés de sentiments et de personnalités comparables à l'homme, puissent 
servir d'exemples et ainsi enseigner les valeurs chrétiennes. Tous les êtres sont 
hiérarchises dans une échelle dont l'homme occupe le sommet et font cohabiter des 
animaux réels, des animaux imaginaires et des représentations fantastiques d'animaux 
réels. Enfin, la licorne faisait partie d'un des animaux caractéristique de l'art médiéval 
: elle était liée à la femme, la musique, la poésie et la trahison du Christ, peinte le plus 
souvent avec une lance lui transperçant le flanc.  
 
L'art de la Renaissance s'est développé en Europe au XVIème siècle, caractérisé par le 
fait que les peintres ont voulu marquer un renouveau. Il marque une rupture par 
rapport au Moyen-Âge puisque cet art désire être proche du réaliste avec une volonté 
d'imiter, de ressembler à la nature : l'espace de la Renaissance est ouvert et la 
découverte de la perspective ouvre l'espace de la 
représentation. Les animaux rentrent ainsi dans des 
paysages de guerre ou de combat, des portrait de rois 
et des tableaux de chasse. Le cheval et le chien sont 
donc les deux protagonistes de l'art de la Renaissance, 
symbolisant la force et le courage en tant qu'animaux 
belligérants. En même temps, la peinture montre de 
plus en plus l'esprit d'observation et revendique pour 
le peintre un œil scientifique : l'art et la science se 
mêlent pour pouvoir progresser et étendre la 
puissance de l'homme sur la nature. Léonard de Vinci 
va produire des études animalières très précises, des 

planches d'anatomie et l'animal intervient comme un 
élément plastique parfois central dans ses tableaux 
comme dans la Dame à l'Hermine, tandis que , chez 
Albrecht Dürer, l'animal est souvent représenté pour 
lui-même avec une précision naturaliste : l'animal 
devient un objet de science : apparaît dans le travail 
de Dürer un regard microscopique sur les sujets qu'il 
observe et dont il étudie les détails et les 
particularités.  
 
 

 
 

  
C’est à partir du XVIIe siècle que la 
représentation des animaux devient 
un genre particulier de la peinture 
occidentale. Parallèlement aux 
réflexions sur la nature humaine, sur 
ce qui la rapproche de l’animal ou au 
contraire sur ce qui l’en différencie, 
on assiste au XVIIe siècle à la 
naissance d’un art consacré à 
l’animal. Ainsi s'affirme dans la 

peinture flamande un genre 
nouveau, l'art animalier qui donne 
ses lettres de noblesse à l'animal, 
désormais représenté pour lui-

même et traité comme un véritable sujet digne d'intérêt alors qu'il n'avait auparavant 
qu'une valeur symbolique ou d'emblème. La priorité est donnée au réalisme au 
détriment du fantastique ; l'homme devient alors quasi inexistant, voire totalement 
absent. 
 
 Dès le milieu du XVIIIème siècle, l'attention de l'homme européen, nous 
l'avons vu, se tourne vers ces autres que sont les "sauvages" mais aussi les animaux : 
un nouveau type de rapport entre l'homme et l'animal s'installe. L’aspect allégorique 
et symbolique de l’animal, tant présent dans les bestiaires du Moyen Âge, dans les 
portraits peints comprenant des animaux ou dans les natures mortes du XVIIe siècle, 
disparaît de plus en plus pour laisser la place à un questionnement nouveau : celui du 
rapport de l'homme à la nature et celui de l'altérité, posé à travers l'animal. En effet, 

Parallèlement aux ré%exions sur la nature humaine, sur ce qui la 
rapproche de l’animal ou au contraire sur ce qui l’en di!érencie, 
on assiste au XVIIe siècle à la naissance d’un art consacré à 
l’animal. 

Frans Snyders, Le lion mort, Musée des Beaux-Arts, Bordeaux 

Dürer, Scarabée (1505) 

Léonard de Vinci, Etude de chevaux 



si le XVIIème siècle est marqué par l'influence de la pensée cartésienne qui pose une 
césure ontologique entre l'homme et l'animal, au XVIIIème siècle, l’homme ne voit 
plus son rapport avec l’animal comme une opposition et une coupure, mais plutôt dans 
une continuité. Il ne se considère plus seulement comme un sujet pensant, mais 

s’interroge sur le genre humain et sur ses 
spécificités et caractéristiques qui à la fois 
diffèrent de celles de l’animal et ne peuvent 
être discernées que sur son fond, dans son 
horizon. C’est depuis le milieu du XVIIIe siècle 
et dans les siècles qui le suivent que peuvent 
être dégagées des modifications profondes, 
théologiques, philosophiques et éthiques, du 
rapport entre l’homme et l’animal, 
modifications dont témoignent de manière 
particulièrement éloquente et créative, les 
représentations artistiques.  Francisco de Goya 
est sans doute l’un des artistes de cette époque 
dont l’ensemble de l’œuvre est hantée par une 
telle humanité "animalisée". Les animaux et les 
êtres monstrueux surgissent de chaque coin de 
ses toiles et prennent des apparences 
humaines. Le peintre étudie l’homme dans sa 
totalité, en intégrant la part commune qu’il 
partage avec l’animal. Ce que Goya montre 

avec les Caprices, les Désastres de la guerre, les 
Disparates ou les Peintures noires, ce sont les êtres 

humains dans leur globalité, dans la complexité de leur tourment, traversés par des 
tendances qui les tiraillent, raison et déraison, bien et mal, ignorance et connaissance, 
lumières et ténèbres. L’éclairé comme l’ignorant sont envahis par des sorciers et des 
monstres nocturnes et inquiétants. Goya, en considérant ce heurt permanent de la 
raison et du déraisonnable, de la lumière et de l’obscurité, de la folie et de la sagesse, 
de la vie et de la mort, réfléchit sur l’être humain. 
 
 Le XIXe siècle atteint les sommets de la peinture (et de la sculpture) dite 
animalière : pour l'âme romantique, l'animal sauvage, en particulier le cheval, 
représente la liberté et devient le sujet principal des représentations picturales. Il 
devient l'emblème de l'altérité recherchée, le peintre Eugène Delacroix fit des animaux 
sauvages un de ses sujets de prédilection : il étudiait l'anatomie des fauves et se 
rendait régulièrement à la ménagerie du Jardin des Plantes : il devint célèbre pour le 
réalisme et la précision de ses études d'animaux. Le premier salon d’art animalier 

ouvre ses portes en 1912. 
L’artiste animalier choisit de 
faire de l’animal le sujet 
principal de son œuvre où lui 
donne la prééminence, se 
distinguant en cela des 
artistes qui l’intègrent à des 
scènes plus générales. Cet art 
nécessite une observation 
patiente et sensible afin de 
saisir la justesse des formes et 
des postures et faire en sorte 
de "déceler l’âme animale". 
Cet intérêt croissant des 
artistes pour l'animal est 
contemporain de l'apparition des associations qui se préoccupent du sort de l'animal 
et témoigne d'une nouvelle sensibilité. 
 
 La question de l’animal et l’animalité revient en force dès le début du XXe 
siècle suite à un intérêt commun pour certains traits des cultures primitives et pour 
l’importance qu’elles sont censées accorder à ce qui est relatif à l’instinct et à 
l’inconscient. De nouveau l’accent est mis sur la part animale de l’homme. L’idéal du 
primitif, qui fait ressurgir le vieux rêve de l’âge d’or où l’homme vivait en parfaite 
harmonie avec la nature, traverse la plupart des mouvements artistiques du XXe siècle.  
La question de l’animal et la relation que l’homme entretient avec lui se manifeste 
comme conséquence de cette envie d’harmonie et de recherche de ce qu’il y a de plus 
profond en l’homme. C’est relativement 
à cette recherche de la vérité de l’homme 
que l’on voit surgir un désir de 
communication entre l’homme et 
l’animal. Il semble que Gauguin, en 
partant à Tahiti en 1891, ait cherché cette 
simplicité et cette pureté, comme une 
idée du "Paradis" et du "bonheur" : es 
œuvres qui appartiennent à cette 
période de la vie de l’artiste dénotent 
bien cette envie de se retremper dans la 
nature. Les hommes et les femmes tels 
qu’il les représente nous paraissent en 
parfaite harmonie avec la nature. Les animaux sont 

Eugène Delacroix, Jeune tigre jouant avec sa mère, 1831, Musée du Louvre 

Goya, Ainsi était son grand-père (Caprice 39), 1799 

Paul Gauguin, Arearea (1891), Musée d'Orsay 



partout et surgissent de chaque coin des tableaux : l'artiste exprime une vie 
harmonieuse où la nature végétale et animale cohabite avec l'homme. 
 Depuis une cinquantaine d’années, l’art contemporain développe une 
antithèse de la sacralisation de l’animal des temps anciens, et exprime peut-être le 
regret du lien vital, de notre humanité perdue. L'animal devient l'emblème de la 
connaissance de soi et va hanter l'œuvre de nombreux artistes : la connaissance passe 
par la reconnaissance de la part d'animal présente en l'homme. On comprend alors la 
fascination de Georges Bataille pour l'animal : dans Lascaux ou la naissance de l'art 
(1955), il est émerveillé par l'abondance de la figure animale et voit dans les fresques 
de Lascaux, un art où l'humanité de l'homme s'accomplit. Ainsi, au XXème siècle, le 
tableau n'est plus un outil d'objectivation du monde mais ce qui donne accès à la 
subjectivité, à l'intériorité de l'homme. On peut ainsi comprendre la figure du 
Minotaure chez Picasso : le Minotaure du mythe est pure violence brute, alors que 
celui de Picasso contient en germe une humanité plus complexe, comme double : 

monstre et homme à la fois. 
L’identification voulue de l’artiste 
au Minotaure  s’apparente à une 
identification de l’homme à 
l’animal, à un face à face avec une 
ambiguïté fondamentale, tantôt 
comme monstre repoussant et 
violent, tantôt comme être auquel 
l’homme peut s’identifier. Ainsi le 
taureau devient un véritable alter 
ego : le Minotaure est l’image 
même de ce conflit interne entre 
conscience et animalité. 
 

 
 
 
 L’animal tel qu’il est représenté dans l’art d’aujourd’hui, la plupart du temps, 
perd son aspect symbolique et métaphorique. Il ne joue plus le rôle qu’il avait dans les 
bestiaires du Moyen Âge, il n’est plus un objet de connaissance tel qu’on a pu le voir à 
la Renaissance dans les études scientifiques de Léonard de Vinci ou de Dürer. Et il n’est 
plus le modèle des peintres naturalistes du XIXe siècle. Désormais il est un être doué 
de sensibilité qui entre dans la communauté humaine où l’homme est un animal 
comme les autres. 
 En se mettant dans la peau même de l’animal, certains artistes cherchent à 
repousser les frontières qui les séparent. Poussé à un tel paroxysme, cet 

engloutissement de l’homme dans l’animal semble dépasser le désir de comprendre 
l’autre pour se comprendre soi-même. En annulant les frontières, ces artistes donnent 
l’image d’une 
humanité débordée 
par l’animalité : 
certaines œuvres 
témoignent d'un 
dépassement de 
l'humanité qui 
conduit les artistes à 
s'aventurer dans des 
zones qui dépassent 
les limites et les 
frontières. L'un des 
exemples le plus 
extrême est celui de 
Marion Laval-Jeantet et de Bruno Mangin dans "Art Orienté Objet". Dans Que le cheval 
vit en moi, elle se fait injecter par son partenaire Benoît Mangin du sang de cheval. 
Ainsi elle cherche à entrer en communication avec l’animal et à dépasser la vision 
anthropocentrique. Cette appropriation, à l'occasion de la performance du 22 février 

2011 à la Galerie Kapelica à 
Ljubljana en Slovénie, ne s’est 
pas seulement limitée à 
l’injection de sang, elle s’est 
prolongée par la réalisation de 
prothèses qui lui permettaient 
d’être à la même hauteur que 
l’animal. Ces prothèses lui ont 
permis d’avoir les yeux à la 
même hauteur que le cheval et 
d’adopter les mêmes attitudes 
que lui. En se voulant Centaure, 
l’artiste cherche un devenir-

autre en s’hybridant et en s’incorporant réellement l’animal. Désormais les distances 
sont abolies et le rapport avec l’animal devient direct et concret. De ce fait, la notion 
d’humanité s’e!ace sous celle d’animalité. Et l’artiste cherche, de toute évidence, à se 
sentir autre chose qu’un être humain.  
 
 

Pablo Picasso, Minotaure et jument morte 


