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INFAME AFFAIRE : 

ECHOS DE L’AFFAIRE OSCAR WILDE 
DANS LA PRESSE FRANÇAISE 

 
Frédéric CANOVAS1 

 
 
Abstract: The French Press reviewed the trial and conviction of Oscar Wilde in 
England through a series of long and detailed articles by some of the most famous 
journalists and writers of turn-of-the-century France. Although these commentators 
all seem to be unanimous in their defense of the Irish writer and they condemnation of 
the British legal system and of the moralistic and hypocritical ambiance surrounding 
the trial, a close reading of the main contributions shows that they are significant 
differences among Wilde’s supporters in France. In fact, what has become ‘l’affaire 
Oscar Wilde’ can be seen as an excuse for French writers to reactivate the war against 
the archenemy, ‘la perfide Albion’, but also a way to promote they own agenda, a 
battle that has little to do with Oscar Wilde and British hypocrisy but more with the 
way French writers position themselves towards some of the main political debates in 
late nineteenth century France. 
Keywords: Oscar Wilde, homosexuality, pederasty, trials, fin de siècle, journalism 

 
 
Introduction 

Dans L’Immoraliste, André Gide évoquait, à propos du 
personnage de Ménalque, confident de Michel, le protagoniste du roman, 
« un absurde, un honteux procès à scandale [qui] avait été pour les 
journaux une commode occasion de le salir » (Gide, 2009: 647). 
L’allusion à l’affaire Oscar Wilde est ici à peine voilée et place le débat sur 
la place de l’homosexuel dans la société du tournant du siècle au cœur 
des préoccupations gidiennes. Il ne fait aucun doute que la réflexion de 
Gide a dû être alimentée par les discussions qui, en France, entourèrent 
le procès puis la condamnation de Wilde, et par les articles publiés par 
La Revue Blanche, L’Echo de Paris et Le Journal, articles signés par des 
grands noms de la littérature de l’époque (Octave Mirbeau, Jean Lorrain, 
Paul Adam, Laurent Tailhade, Hughes Rebell) et un petit nombre de 
critiques influents dont Henry Bauër, Paul Roché et Louis Lormel.2 C’est 
à travers ces articles que je propose d’apporter un début de réponse à la 
question sur laquelle s’ouvre L’Immoraliste : « En quoi Michel peut-il 

                                                 
1 Arizona State University, Frederic.Canovas@asu.edu 
2 La plupart de ces articles ont été recueillis dans le volume Pour Oscar Wilde : des 
écrivains français au secours du condamné, édité par Elisabeth Brunet, Rouen, 
Association des amis d’Hugues Rebell, 1994. Les pages entre parenthèse dans mon essai 
renvoient à cette édition. 
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servir l’état ? » (Gide, 2009: 593). J’ai choisi de me concentrer sur les 
points communs qui se dégagent des différents articles signés par des 
personnalités diverses, dans des revues parfois concurrentes, de manière 
à faire apparaître les grandes lignes de ce que fut en France la défense 
d’Oscar Wilde.1 Bien entendu cette approche est faussée par le fait que 
j’ai écarté de mon analyse les articles plus brefs (comme les comptes 
rendus d’audience) qui rendent compte de manière approximative voire 
caricaturale du procès de Wilde.2 Nous verrons néanmoins comment les 
commentaires sur ce qu’on a appelé l’affaire Oscar Wilde représentent 
pour la presse française des toutes dernières années du XIXe siècle 
l’occasion d’esquisser, en dépit du silence assourdissant de certains 
grands écrivains de l’époque, comme Zola, ce que pourrait être la place 
de l’homosexuel dans la société de la fin de siècle.  

Les réactions au trois procès Oscar Wilde publiées dans la presse 
française de l’époque ne se font pas attendre et semblent vouloir contrer 
au coup par coup l’expédition punitive à laquelle se livre la justice 
anglaise. Entre le moi d’avril et le mois de juillet 1895, et en laissant de 
côté les comptes rendus et autres entrefilets parus ici et là dans la presse 
quotidienne, on compte au moins une dizaine d’articles de fond de 
plusieurs pages. Ces articles sont de quatre sortes et les similitudes de 
formes qui se dégagent entre eux épousent de près la chronologie des 
faits. Ainsi trouve-t-on quatre articles publiés entre le 10 avril 1895 
(c’est-à-dire quelques jours après la mise en accusation de Wilde et avant 
même l’ouverture de son procès) et le 29 mai 1895 (soit trois jours après 
sa condamnation) dans lesquels les auteurs, à savoir les critiques Paul 
Roché (« Oscar Wilde jugé par le Dr Nordau », Le Gaulois, 10 avril 1895 
(in Brunet, p. 24-28). et Louis Lormel (« A M. Oscar Wilde », La Plume, 
15 avril 1895 (in Brunet, p. 60-61) et les écrivains Paul Adam (« L’Assaut 
malicieux », La Revue blanche, mai 1895 (in Brunet, p. 29-36) et Laurent 
Tailhade (« Un martyr », L’Echo de Paris, 29 mai 1895 (in Brunet, p. 37-
40) tentent à la fois d’alerter l’opinion et de s’insurger contre la décision 
de justice. A la mi-juin, c’est-à-dire trois semaines après la condamnation 

                                                 
1 Pour une analyse chronologique des réactions françaises aux procès de Wilde, voir 
l’excellent article de Nancy Erber, « The French Trials of Oscar Wilde », Journal of the 
History of Sexuality, volume 6, n° 4, avril 1996, p. 549-588. Pour une analyse détaillée 
des articles parus dans le journal Le Temps, voir l’article de Marco Wan, « From the 
Rack to the Press : Representation of the Oscar Wilde Trials in the French Newspaper 
Le Temps », Law and Literature, volume 18, n° 1, printemps 2006, p. 47-67. 
2 Selon Nancy Erber, « The case received little notice in the Paris papers, at least 
initially. It was briefly reported on in the ‘court news’ columns of daily Paris newspapers 
and until the surprise conclusion of the trial, which ended with Wilde’s arrest, most 
gave it only glancing attention – a paragraph at best, under anodyne headlines such as 
‘Oscar Wilde’s Lawsuit’», op. cit., p. 562. 



10 

de Wilde, on note deux articles signés Henry Bauër (« Oscar Wilde en 
prison », L’Echo de Paris, 15 juin 1895 (in Brunet, p. 41-44) et Octave 
Mirbeau (« A propos du ‘Hard Labour’ », Le Journal, 16 juin 1895 (in 
Brunet, p. 45-49) qui révèlent la cruauté du système pénitentiaire anglais 
– particulièrement des travaux forcés auxquels est condamné l’écrivain 
irlandais –, et le caractère inhumain de son châtiment en totale 
contradiction avec les valeurs de progrès qu’incarnait jusqu’alors la 
démocratie anglaise pour ces écrivains : « en aucun endroit du monde, 
écrit Mirbeau, on n’y pratique mieux le respect de la vie urbaine » 
(Mirbeau 46). Si « [l]’autorité se dissimule ; en tout cas, elle ne se 
présente point sous une forme de violence » (Mirbeau 46). Le procès et 
surtout la condamnation de Wilde aux travaux forcés remet en cause de 
manière radicale cette perception de la démocratie outre manche dont 
Mirbeau va désormais stigmatiser la « barbarie violente » (Mirbeau 46), 
« reste des vieilles coutumes barbares » (Mirbeau 47) de ceux que 
Lorrain appelle de façon ironique « ces bons citoyens de la libre 
Angleterre » (Lorrain 50). Le régime pénitentiaire imposé à Wilde, ajoute 
Mirbeau, « vous transporte hors du siècle, dans une époque lointaine et 
barbare, dans ce sombre moyen âge dont les chefs-d’œuvre n’ont pu 
effacer la tache rouge des tortures, ni dissiper l’odeur de chair grillée des 
bûchers » (Mirbeau 45). Pour Hugues Rebell dès lors, il ne s’agit ni plus 
ni moins de « défendre la cause de l’Intelligence devant les Barbares » 
(Rebell 20) 

La sortie chez l’éditeur Albert Savine, le 21 juin 1895, de la 
traduction française par Eugène Tardieu et Georges Maurevert du 
Portrait de Dorian Gray, paru à Londres et Philadelphie quatre ans plus 
tôt, relance la polémique et donne lieu à deux articles par des 
personnalités en vue du monde littéraire : il s’agit du compte rendu de 
Jean Lorrain (« Pall-Mall Semaine », L’Echo de Paris, 28 juin 1895 (in 
Brunet, p. 50-51) et de la contribution d’Octave Mirbeau (« Sur un 
livre », Le Journal, 7 juillet 1895 (in Brunet, p. 52-57) dont le compte 
rendu de la traduction du livre de Wilde n’est qu’un prétexte à revenir sur 
l’affaire une fois de plus. Notons qu’il s’agit du second article de Mirbeau 
consacré à l’affaire en moins d’un mois. Seul Laurent Tailhade (« Echec 
aux Pharisiens, » L’Echo de Paris, 4 décembre 1895 (in Brunet, p. 76-81) 
égalera en longueur comme en verve les prises de position de Mirbeau en 
faveur de Wilde. Ce dernier article, comme celui d’Hugues Rebell 
(« Défense d’Oscar Wilde », Le Mercure de France, août 1895 (in Brunet, 
p. 13-23) et celui d’Henry Bauër (« Pour Oscar Wilde », L’Echo de Paris, 
3 décembre 1895 (in Brunet, p. 73-5), forme une sorte d’épilogue de 
l’affaire en reprenant d’une part les faits et en tentant, de l’autre, de tirer 
les leçons du drame dans lequel la justice anglaise aurait plongé un 
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écrivain. C’est aussi et surtout l’occasion pour ces auteurs de s’interroger 
sur la place de l’artiste dans la société de la fin du siècle, sur les dangers 
qu’il court, les obstacles qu’il lui faut franchir, les limites qui sont les 
siennes. 

Les articles en faveur de Wilde adoptent pratiquement tous, peu 
ou prou, la même double position : défense de l’accusé d’une part, 
accusation de la société et du système répressif anglais de l’autre. Entre 
ces deux volets de la stratégie discursive adoptée par les commentateurs 
apparaît également, en filigrane, une position intermédiaire qui, si elle 
peut au premier abord et par certains aspects sembler jeter le discrédit 
sur l’attitude de Wilde, permet néanmoins d’éviter pour ses défenseurs 
l’accusation de partialité et donc de donner plus de poids à leurs 
arguments en faveur de l’accusé. Cette position reflète cependant une 
réalité moins noble. Qu’ils soient conscients de la difficulté à faire 
accepter certains actes commis par Wilde, ou qu’ils réprouvent en leur 
âme et conscience une forme de sexualité qui leur demeure totalement 
étrangère et leur inspire parfois même du dégoût, certains des 
commentateurs préfèrent mettre en avant les torts de Wilde dans cette 
affaire une fois pour toute pour mieux passer outre et s’attaquer au 
véritable objet de leur intervention qui est moins, comme on l’avait 
compris, la défense de la pédérastie1 que celle des écrivains et des artistes 
en général victime d’une société bourgeoise où l’hypocrisie règne en 
maître. Ainsi Mirbeau n’hésite-t-il à admettre que « ce qu[e Wilde] a 
commis, ce n’est pas un crime, pas même un délit… C’est un péché » 
(Mirbeau 49), propos a priori inattendu dans la bouche d’un anticlérical 
aussi virulent que Mirbeau mais qui n’a rien de surprenant puisqu’il lui 
permet aussitôt de situer le débat sur le plan des rapports complexes et 
malsains qu’entretient la société française avec l’église. On le voit, 
l’affaire Wilde est pour Mirbeau une occasion de revenir à ses propres 
chevaux de bataille. Comme l’indique Philippe Winn, Mirbeau faisait 
déjà « un usage tout particulier du thème de la pédérastie dans son 
Sébastien Roch (1890). C’est dans un but anticlérical, ajoute le critique, 
que l’auteur fait subir à son jeune héros les avances du Père de Kern.» 
(Sexualités décadentes chez Jean Lorrain, Paris, Nizet, 1995, p. 95) En 
1895, l’affaire Oscar Wilde offre donc à Mirbeau dans la vie ce que le 
romancier avait recherché cinq ans plus tôt dans la fiction, c’est-à-dire la 
possibilité de s’attaquer non pas de front mais de biais à l’autorité 
religieuse, tout en donnant l’impression de voler au secours d’un homme 
accusé lâchement. L’aveu du péché peut nous paraître encore plus 
étonnant sorti de la bouche d’un écrivain comme Jean Lorrain qui 

                                                 
1 C’est au sens du mot tel qu’il est compris à l’époque et utilisé par les auteurs auxquels 
je fais référence ici, et non tel que nous le concevons en 2011, que j’utilise ce terme. 
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partage les mêmes goûts que Wilde : « C’est le puffisme de ses habitudes 
arborées un peu comme un étendard, écrit Lorrain, bien plus que son 
péché, puisque péché il y a, qu’expie si cruellement aujourd’hui l’auteur 
du Portrait de Dorian Gray » (Lorrain 51). La référence au péché me 
semble moins ici liée à la notion d’anticléricalisme que répondre à des 
motifs un peu moins nobles de la part de Lorrain : ce dernier voyait sans 
doute dans Wilde un redoutable concurrent sur la scène littéraire et 
mondaine, et doué en la matière qui plus est.  

Si Mirbeau et Lorrain s’accordent à penser que les actes commis 
par Wilde relèvent du péché tout en brocardant la notion même de 
péché, ils sont loin cependant de faire l’apologie de l’homosexualité. 
Certes les actions de Wilde « ne sont point punissables en soi » concède 
Mirbeau (57) et ces « actes […] ne sont ni des crimes, ni des délits » (52). 
Il n’en demeure pas moins qu’ils restent selon le romancier « des actes 
fâcheux » qui relèvent « de sa conscience et de notre dégoût » (Mirbeau 
52). Si Hugues Rebell, qui a fait la connaissance de Wilde en 1894, 
partage l’avis de Mirbeau selon lequel toute cette affaire ne regarde 
finalement que la conscience d’un homme vis-à-vis de lui-même, et s’il 
ne voit dans l’attitude de Wilde qu’une série d’« actes qui en réalité 
n’offensent que celui qui les commet » (Rebell 16), il faut bien 
reconnaître que sa position est plus neutre que celles de Mirbeau et de 
Lorrain puisqu’à aucun moment il n’évoque la notion de péché alors 
qu’on pouvait s’y attendre de la part d’un auteur réactionnaire et proche 
des milieux monarchistes. Plus originale et progressive pour l’époque me 
paraît enfin la position de Laurent Tailhade, anarchiste, anticlérical, 
libertin à ses heures et surtout grand pourfendeur de la morale 
bourgeoise dans des sonnets au vitriol salués par Mallarmé lors de leur 
parution chez Vanier en 1891. Pour l’auteur d’Au pays du mufle, le 
comportement de Wilde « ne résulte ni d’un choix possible et librement 
consenti, ni d’une corruption intellectuelle » (Tailhade 79) et il est 
« imputable à des causes que nul docteur, que je sache, n’élucida 
l’obscurité » (Tailhade 79). Et Tailhade de poursuivre : 

 
De toutes les fatalités où l’homme est asservi, la plus humiliante 
est, sans conteste, l’épilepsie d’une minute chargée de perpétuer 
l’espèce et qui, selon un mot célèbre, fait Marc-Aurèle égal à son 
palefrenier. Pourquoi donc prétendre régir cette honte, donner 
des lois à cette aberration fugitive ? (Tailhade 80)  
 […] comment oserions-nous porter un jugement sur la 
ténébreuse réaction d’organes par quoi les affinités d’amour 
s’incorporent dans nos sens ? (Tailhade 80) 
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Il faut noter au passage le vocabulaire à connotation négative pour 
désigner l’acte sexuel quel qu’il soit : « fatalité », « asservi », 
« humiliante », « épilepsie », « honte », « aberration », « ténébreuse ». 
En amenant le débat sur le plan de la physiologie, et en réduisant par la 
même occasion les distinctions établies entre homo- et hétérosexualité 
pour ravaler la sexualité dans son ensemble au rang de phénomène pour 
le moins aberrant et non encore expliqué par la science, Tailhade tente de 
gommer la spécificité du crime de Wilde : autrement dit, si l’écrivain 
irlandais est de temps en temps victime de ses pulsions, nous le sommes 
tous – hommes, femmes, homosexuels, hétérosexuels – autant que Wilde 
à un moment ou à un autre. Conscient que cette ligne de défense 
demeure fragile compte tenu des mentalités, Tailhade prend soin de 
ramener le débat sur le terrain du droit où les choses semblent un peu 
plus tranchées, en déclarant que Wilde, comme n’importe quel prévenu, 
doit pouvoir bénéficier de la présomption d’innocence. Pour que la 
justice déclare Wilde coupable de faits présumés, elle doit être 
convaincue hors de tout doute raisonnable de sa culpabilité ; si un doute 
subsiste celui-ci doit profiter à l’accusé, et par conséquent le juge doit 
acquitter ce dernier ou bien le relaxer au bénéfice du doute. Tailhade 
déclare ainsi que « [… ] le doute reste permis devant [tous] les forfaits 
qui troublent l’ordre naturel aussi bien que le pacte social » (Tailhade 
79). Enfin, si plusieurs commentateurs sont d’avis que Wilde a eu tort de 
s’afficher publiquement en tant qu’homosexuel, tous pensent néanmoins 
que la justice et la société britanniques ont-elles-mêmes eu tort de 
l’accuser et de le condamner car, disent-ils en chœur, on ne condamne 
pas un écrivain, et encore moins un génie. 
 
2. Position défensive 

La plupart des auteurs qui ont défendu Wilde en France mettent 
en avant son statut exceptionnel d’écrivain et de génie des lettres et de la 
conversation, critères qui, faut-il le rappeler, n’ont absolument aucune 
espèce de valeur en rapport du droit. Paul Adam voit en Wilde « un 
homme d’intellectualité majeure » (Adam 31), Mirbeau « le parfait 
artiste » (Mirbeau 52). Wilde représenterait « un des plus beaux 
tempéraments d’écrivain que je sache » poursuit Mirbeau (54), vantant 
ici chez l’auteur du Portrait de Dorian Gray, un « art brillant et 
précieux », une « intelligence profonde et rare », « la force de l’esprit et 
l’élégance inventive de la pensée », un « goût très sûr » (52), célébrant là 
l’« acuité de la pensée, la hardiesse et l’étendue de son observation » (54) 
à l’origine d’une « œuvre supérieure », « singulière et forte » à « l’intérêt 
passionnant », à « l’étrange nouveauté », aux « troublantes et fascinantes 
lueurs » (52). On ne saurait trop dire, mais l’emphase de Mirbeau n’est 
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pas vaine rhétorique : le choix des épithètes et l’accumulation 
d’hyperboles participent d’une stratégie verbale destinée à élever Wilde 
au-dessus de ses semblables dans un espace privilégié qui le situerait 
hors de portée des lois humaines. Et Mirbeau de conclure tout 
naturellement au terme de son article, « on risque de tuer quelque chose 
de supérieur aux lois, à la morale, à tout : de la beauté ! » (57).  

Certains défenseurs de Wilde prennent moins de précautions 
oratoires que Mirbeau et n’y vont pas par quatre chemins pour déclarer 
comme Hugues Rebell :  

 
[…] le génie et le talent excusent et justifient la constitution 
étrange de certains êtres qui, s’ils s’affranchissent des obligations 
ordinaires des autres hommes, servent l’humanité d’une façon 
plus utile et plus glorieuse » (Rebell 17).   
« […] dans ce procès il ne s’agit pas de sodomie, mais des droits 
de la justice envers un homme supérieur. La grande question est 
de savoir si on peut traiter l’auteur de Dorian Gray comme un 
maçon qui aurait commis le même crime que lui (Rebell 20).  
 
En revendiquant un statut d’exception pour l’artiste, sorte de 

nouvel aristocrate, et une justice à deux vitesses, position obsolète s’il en 
est en cette fin de siècle qui voit s’imposer définitivement en France le 
déclin de la vieille noblesse et de ses prétentions dépassées et 
l’enracinement des valeurs et du système républicains, Rebell songe 
moins à servir Wilde qu’à poursuivre ses propres idées fixes. Pour 
reprendre les mots de Remy de Gourmont dans la notice qu’il lui 
consacre en 1898, ici comme dans ses écrits, Rebell « se présente à nous 
dans l’attitude de l’aristocrate heureux et dédaigneux. » (Le Deuxième 
Livre des Masques, Paris, Mercure de France, 1898, p. 32) 

Laurent Tailhade me semble encore une fois faire preuve de plus 
de lucidité et ne peut en aucun cas être accusé de partialité vis-à-vis de 
Wilde. Contrairement à Rebell et surtout Mirbeau, dont il prend ici le 
contre-pied tout en conservant la verve, Tailhade ne voit dans l’écrivain 
irlandais qu’un « mauvais poète » (Tailhade 38), le « traducteur 
infatigable dont tout l’art était fait de plagiat [et qui] n’a pas laissé une 
page, un mot vraiment à lui » (Tailhade 38), « un des plus magnifiques 
snobs qui aient épanoui leur néant sous le soleil enchifrené du Royaume 
Uni » (Tailhade 37). Sa défense de Wilde n’en prend que plus de sens et 
de valeur. Au lieu de revendiquer un statut exceptionnel pour l’écrivain et 
son œuvre, qui le placerait notamment au-dessus des lois du commun 
des mortels, Tailhade a recours à l’histoire et à la tradition antique pour 
justifier l’attitude de l’écrivain : Wilde « a voulu revivre les gaietés de 
Trimalcion et s’est lui-même englué dans le mirage » (Tailhade 39). 
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Latiniste et traducteur en 1902 du Satyricon, il était normal que Tailhade 
retienne les héros de Pétrone parmi les ancêtres de Wilde, mais aussi 
l’Alexis de Virgile, Catulle et Martial (Tailhade 81). La référence à 
l’antiquité latine et grecque est omniprésente dans les textes consacrés en 
France à l’affaire Oscar Wilde. C’est même, avec la revendication du 
statut exceptionnel de l’artiste, la seconde ligne de défense utilisée par les 
commentateurs pour qui Wilde est simplement « coupable de vice 
socratique » (Bauër 74). L’autre période citée est la Renaissance italienne 
réputée pour ses homosexuels célèbres. Rebell renvoie en effet à Léonard 
de Vinci, Andrea Verrocchio, Le Sodome (Rebell 20) alors que Tailhade 
cite encore « la science de Brunetto Latini » (Tailhade 81). Dans des 
souvenirs sur Oscar Wilde, Henry de Régnier résume bien la situation, 
non sans ironie d’ailleurs : « M. Wilde croyait vivre en Italie au temps de 
la Renaissance ou en Grèce au temps de Socrate. On l’a puni d’une erreur 
chronologique et durement, étant donné qu’il vivait à Londres où cet 
anachronisme est, paraît-il, fréquent. » (« Souvenirs sur Oscar Wilde », 
La Revue blanche, 15 décembre 1895 (in Brunet, p. 82-86) 
 
3. Position offensive 

Conscients que dans toute cette affaire, la meilleure des défenses 
est encore l’attaque, et bien décidés à instrumentaliser un procès qui 
concerne un écrivain de langue étrangère dans un pays voisin au profit de 
leur propre statut d’écrivains en France sous la Troisième République, les 
commentateurs français de l’affaire Oscar Wilde ont du mal à dissimuler, 
sous les élans de générosité et de compassion à l’égard de l’écrivain 
irlandais, des motivations plus personnelles. Leur intervention en faveur 
de Wilde est sans doute moins motivée par un souci quelconque de 
défendre la pédérastie, qu’ils réprouvent d’ailleurs parfois à demi-mots, 
comme nous l’avons vu, que de récupérer ce qui est à l’origine une simple 
affaire de mœurs à des fins politiques parfois même assez éloignées les 
unes des autres. Un bref survol des principales revues où ont paru les 
articles auxquels j’ai fait référence démontre qu’il y a un fossé 
considérable entre les positions défendues par un périodique comme La 
Revue Blanche, publication cosmopolite des frères Natanson, soutenue 
par Lucien Mulhfeld, qui sera un organe du combat dreyfusard (et où 
publient Paul Adam, Henri de Régnier et Mirbeau) ou même Le Journal 
de Fernand Xau de sensibilité républicaine où sévit Mirbeau et qui 
accueillera certains écrivains dreyfusards dont Zola, et le positionnement 
politique de publications plus conservatrices et antidreyfusardes telles 
que L’Echo de Paris, organe de la droite nationaliste catholique et de la 
Ligue des Patriotes (où écrivent Laurent Tailhade et Jean Lorrain mais 
où Mirbeau avait publié en feuilleton Sébastien Roch et Le Journal d’une 
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femme de chambre), ou Le Gaulois, journal conservateur et légitimiste 
de la bonne société lu par la noblesse et une partie de la haute 
bourgeoisie. 

Il est intéressant de constater que sur un même sujet (la question 
de la légitimité de la pédérastie) et réunis au sein d’une même cause (la 
défense d’un écrivain mis au ban de la société), les différents 
commentateurs nous présentent les faits de façon souvent différente en 
mettant en avant des aspects que l’on ne retrouve pas toujours 
développés d’un article à l’autre, comme si ces auteurs s’étaient concertés 
d’avance pour se partager la tâche, chacun s’attaquant à un objectif 
particulier alors qu’il n’y eut, de toute évidence, aucune concertation 
entre les uns et les autres comme le démontre d’ailleurs dans les faits la 
tentative avortée de Stuart Merrill pour mobiliser les efforts et aboutir à 
une défense commune de Wilde au travers d’une pétition adressée à la 
Reine Victoria en faveur d’une grâce ou d’une commutation de peine, 
démarche que le poète américain  jugeait plus efficace et susceptible 
d’atteindre des objectifs concrets. C’est sans doute parce que la plupart 
des commentateurs avait des impératifs qui leurs étaient propres que 
l’effort de mobilisation tenté par Stuart Merrill échoua au profit des 
positions individuelles que reflètent ces articles publiés en ordre 
dispersé. 

Pour Paul Adam, dans La Revue Blanche, par exemple, l’affaire 
Oscar Wilde donne lieu à une charge virulente contre le mariage et la 
famille en révélant « l’hypocrisie bourgeoise » (Merrill 63) basée sur le 
mensonge où les pratiques contredisent constamment la morale pourtant 
érigée en loi sacrée. « Avec le marquis, notait déjà Laurent Tailhade, 
triomphent la morale traditionnelle, et la famille, et la vertu » (Tailhade 
39). En s’attaquant à l’adultère comme institution nationale, célébrée 
jusque dans le roman de mœurs et le théâtre de boulevard, Paul Adam 
tente de s’en prendre aux défenseurs de la morale publique comme par 
exemple le député Henry Fouquier : « l’adultère, écrit Adam, qui 
désagrège justement le plus cette famille, cette propriété et cette patrie 
dont [M. Fouquier] se déclare, devant les électeurs, le champion 
définitif » (Adam 31).  Que cet adultère, poursuit Adam, « risque de 
mêler un sang vicieux à celui de la race, de corrompre la sélection 
familiale, ‘principe des sociétés…’, il n’importe pas aux plus hardis 
défenseurs de nos institutions » (31). Comme le remarque Cécile 
Barraud, en créant en 1894 la chronique intitulée « Critique de mœurs » 
dans La Revue blanche, Paul Adam « entend démontrer la fausseté des 
valeurs reçues et renverser, par une critique à la fois déclamatoire et 
séditieuse, l’ordre établi des conventions morales auxquelles on cherche 
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à soumettre la société du temps. »1 Le combat d’Adam contre « les lois 
hiératiques qui menacent de figer les comportements » suit trois axes 
prioritaires : l’éducation des enfants, la situation des femmes et le sort 
réservé à l’homosexualité. L’adultère se trouve, pour Adam, à la croisée 
des trois. « L’adultère, déclare-t-il, lèse infiniment. On le tolère. On 
l’acclame. On le justifie par le roman, le théâtre et la timidité des lois » 
(33). Et il conclut : « Entre l’adultère et le pédéraste, c’est au second que 
doit échoir notre indulgence. Il lèse moins » (35). Ainsi par les hasards 
du calendrier l’affaire Oscar Wilde rentre-t-elle dans un dispositif 
discursif préétabli par le chroniqueur de La Revue Blanche, au moins 
depuis 1894, ce qui ne lui ôte aucun mérite certes, mais qui la noie d’une 
certaine manière dans la masse de propos plus généraux où la spécificité 
du cas de Wilde n’apparaît plus aussi clairement qu’on le souhaiterait. Et 
c’est bien là que le bât blesse, il aura manqué aux défenseurs d’Oscar 
Wilde de parler d’une seule voix. Mais encore aurait-il fallu s’entendre, ce 
qui était loin d’être gagné d’avance. On comprend mieux les réticences 
d’un Zola qui s’interrogeait sur les véritables motifs de la pétition en 
faveur de Wilde : « Enfin, de qui émane la pétition ? De quel élan ? » 
(Merrill 69).  

De l’article d’Hugues Rebell dans le Mercure de France, on 
retiendra l’anticléricalisme, dont j’ai déjà parlé, sur fond d’anglophobie 
donnant lieu à une critique en règle du « puritanisme hypocrite de la 
vieille Albion » (Lormel 61), et de ceux que Rebell nomme les 
« défenseurs de la morale » (Rebell 14) : « Du moment qu’en Angleterre, 
écrit Rebell, la loi civile se met à […] poursuivre [de tels actes], c’est 
qu’elle se confond avec la loi ecclésiastique et qu’elle prétend intervenir 
dans la vie privée » (Rebell 17). Rebell vise juste puisque l’article 11 du 
Criminal Law Amendment stipule bien que l’homosexualité en 
Angleterre est passible de la prison qu’elle soit pratiquée en public ou en 
privé. Rebell n’ignore sans doute pas non plus qu’avant la promulgation 
par Henry VIII du ‘Buggery Act’ en 1533 de tels actes étaient punis 
justement par des tribunaux ecclésiastiques. « Le chemin est maintenant 
ouvert à la persécution, lance Rebell, et les démocrates calvinistes ne 
manqueront pas de s’y précipiter pour satisfaire leur envie de petites 
gens ou simplement obéir à ce qu’ils appellent ‘la voix de leur 
conscience’ » (Rebell 21). Dans l’un de ses deux articles, Laurent 
Tailhade reprend à son compte certains stéréotypes de la rhétorique 
anglophobe utilisée par Rebell, réaction atavique dans la France de cette 

                                                 
1 Communication de Cécile Barraud, « Une critique des mœurs de la Belle Epoque », 
http://revueblanche.over-blog.com/article-27997323.html 
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époque comme l’a démontré Jean Guiffan1: « Il faut le génie atroce, note 
Tailhade, la cruauté systématique de marchands bigots pour atteindre ce 
faîte d’inclémence, pour organiser ainsi le rythme quotidien de la 
méchanceté » (Tailhade 78). En cette fin de siècle, « [p]lacer les Anglais 
dans la position du barbare permet aux Français, par opposition, 
d’incarner le peuple porte-flambeau de la Civilisation» (« L’Image du 
Britannique pendant la guerre anglo-boer dans le supplément illustré du 
Petit Journal, 1899-1902 », in Aprile et Bensimon, op. cit., p. 278) note 
Gilles Teulié. On se demande aussi si paradoxalement cette anglophobie 
ne serait pas une forme déguisée d’homophobie liée à la réputation des 
anglais en matière de pédérastie. Quoi qu’il en soit, en critique invétéré 
de la médiocrité de la démocratie bourgeoise, Hugues Rebell ne pouvait 
être dupe du danger qui menaçait les esprits de ses compatriotes de ce 
côté-ci de la Manche : « ne nous réjouissons pas trop de notre liberté ! 
lance-t-il. Les mœurs odieuses des puritains d’Outre-Manche sont en 
train de s’acclimater dans notre pays. Rien ne convient mieux aux voleurs 
et aux bandits de la démocratie – à quelque pays qu’ils appartiennent – 
qu’un masque d’austérité » (Rebell 22). Comme nous sommes loin de 
Wilde, de la pédérastie reprochée à l’écrivain irlandais, du procès, de la 
prison et des travaux forcés. 
 
4. Conclusion 

Au terme de notre analyse, il faut bien reconnaître que les 
réactions françaises à l’affaire Oscar Wilde participent plutôt d’un débat 
franco-français où l’on retrouve pêle-mêle les questions les plus 
débattues de l’époque (l’affaiblissement de la France en Europe, la place 
de l’Eglise en France, l’adultère et le relâchement des mœurs en général, 
la position de l’écrivain dans la société, etc.) et où l’on trouve de 
nombreuses marques de racisme, de misogynie et d’homophobie. Mais 
en dépit des motivations des uns et des atermoiements des autres, des 
stéréotypes et des instrumentalisations, on peut affirmer que ce que l’on 
appelle aujourd’hui la couverture médiatique de l’affaire Oscar Wilde en 
France aura permis, en rouvrant timidement le débat sur la question 
épineuse de l’homosexualité, de faire progresser sa cause dans les 
dernières années du siècle, sinon en la légitimant, au moins en 
augmentant de manière sensible sa visibilité dans la société. Devenue 
sujet de conversation et objet de controverse, elle se fraye une place 
étroite dans les discours, tout au moins dans certaines sphères proches 
des artistes et des écrivains, et permettra sans doute à des auteurs 

                                                 
1 « L’Anglophobie dans les premiers manuels d’histoire sous la Troisième République », 
in Sylvie Aprile et Fabrice Bensimon, La France et l’Angleterre au XIXe siècle : 
échanges, représentations, comparaisons, Paris, Creaphis, 2006, p. 255-67. 
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comme Gide et Proust de la mettre en scène quelques années plus tard. 
Au-delà du discours répressif de la justice sur l’homosexualité qu’incarne 
toute la cruauté du sort imposé à Oscar Wilde, souvent repris en fanfare 
par une presse avide de sensations, et malgré le discours stigmatisant de 
la médecine, dont on trouve les échos dans des romans comme Charlot 
s’amuse de Paul Bonnetain (1883) et Les Pervertis, roman d’un potache 
de Ferri Pisani (1905), se profile un autre discours qui se veut aussi et 
surtout une alternative aux conceptions juridiques et médicales de 
l’homosexualité, discours que des écrivains comme Laurent Tailhade, 
Georges Eekhoud, Renée Vivien et Colette Willy, par exemple, 
reprendront dans les pages de ce qui devait devenir en 1909 la première 
publication homosexuelle française : la revue mensuelle d’art libre et de 
critique Akademos qui ouvrira une ère nouvelle et une page essentielle de 
l’histoire des discours sur l’homosexualité en France. 
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LA PRINCESSE DE CLÈVES : QUELLE PLACE POUR LES 

INTERPRÉTATIONS GENRÉES DANS LE PARCOURS 
SCOLAIRE ?1 

 
Željka JANKOVIĆ2 

 
 
Résumé : Le célèbre roman La Princesse de Clèves de Madame de Lafayette est 
traditionnellement considéré comme une peinture pessimiste de la lutte entre le cœur 
et le devoir, la passion et la vertu. Cependant, à partir des années 1980 un corpus 
considérable de travaux apporte de nouvelles lectures, envisageant l’œuvre à la 
lumière des théories du genre. Parmi eux, nous soulignerions l’importance du volume 
Approaches to Teaching Lafayette’s The Princess of Clèves (éd. F. E. Beasley et K. A. 
Jensen, 1998), qui fournit de nouveaux outils d’analyse du roman en classe. Tout en 
résumant dans un premier temps les résultats de ces approches modernes, nous nous 
donnerons pour tâche principale d’examiner dans quelle mesure elles figurent aux 
côtés des lectures « classiques » du roman dans le matériel scolaire actuel, pour inciter 
à la réflexion sur les enjeux idéologiques non seulement du choix du canon littéraire 
mais aussi de son interprétation. 
Mots-clés : La Princesse de Clèves, interprétations genrées, manuels scolaires. 

 
 
1. Une princesse bien ambiguë : victime traditionnelle ou 
femme « moderne » ? 

La Princesse de Clèves, roman classique attribué à Madame de 
Lafayette et considéré communément comme le tournant dans 
l’évolution du roman psychologique français, suscitait des querelles3 
même avant sa publication anonyme en 1678 et ne cesse, trois siècles 
plus tard, d’être l’objet d’intérêt et des polémiques critiques. Suite au 
développement du féminisme (et partant de la gynocritique et des 

                                                 
1 Ce travail, présenté à l’occasion du colloque Gender construction of society (Bucarest, 
Université Dimitrie Cantemir, 22-24 avril 2016), représente la version française de 
l’article « The Princess of Clèves: which place for gender perspective(s) in French 
schoolbooks? » soumis à la publication dans Journal of Research in Gender Studies, 
The Gender Construction of Society, Addleton Academic Publishers, 2016, ISBN 978-1-
935494-99-7. Il a été réalisé dans le cadre du projet de recherche « Knjiženstvo », 
soutenu par le Ministère de l’éducation et des sciences de la Serbie, no 178029. 
2 Assistante au Département d’études romanes de la Faculté de Philologie, Université de 
Belgrade, zhups_kg@hotmail.com 
3 Nous avons analysé l’arrière-fond idéologique de la « Querelle de la Princesse de 
Clèves » dans Jankovic, Z. (2016), « La querelle de La Princesse de Clèves et les 
stéréotypes de la ‘nature’ des sexes au XVIIe siècle », In Chapelan, M. (dir.), Le 
stéréotype est-il bon ? Est-il mauvais ?, Craiova : Editura Universitaria, collection 
Etudes françaises, 127−140. 

mailto:zhups_kg@hotmail.com


21 

women’s studies), de nombreux travaux des chercheurs anglo-saxons ont 
commencé à aborder l’œuvre à la lumière des théories du genre depuis 
1980, au point que nous trouvons aujourd’hui nécessaire de réunir les 
titres des trois dernières décennies dans un volume, ce qui a été fait pour 
la dernière fois par J. W. Scott en 19741. Nous n’allons mentionner que 
quelques noms et titres que nous trouvons avoir exercé la plus grande 
influence scientifique, sans en discuter les hypothèses en détail : Joan 
DeJean (1984) analyse le choix de Madame de Lafayette de garder 
l’anonymat comme une stratégie réfléchie et l’avantage pour une femme 
auteur au XVIIe siècle et se penche (souvent en collaboration avec Nancy 
K. Miller) sur les notions de sexe, genre, femme au siècle classique (voir 
également DeJean 1991, DeJean & Miller 1991, DeJean 1996). Deux 
autres études importantes sont Le Paradis des Femmes : Women, Salons 
and Social Stratification in Seventeenth-Century France de Carolyn C. 
Lougee (1976) et Women Triumphant: Feminism in French Literature 
1610-1652 de Ian Maclean (1977) ; les deux auteurs y soulignent la 
contribution des salons précieux aux idées progressives féministes avant 
la lettre. Parmi les travaux abordant un point particulier du roman, 
Allentuch Harriet Ray analyse la « volonté à refuser » (1975), Marianne 
Hirsch (1975) observe la relation mère-fille comme le nœud essentiel et 
la clé du roman, affirmant que l’évolution psychologique et les actes « 
invraisemblables » de la princesse s’expliquent logiquement si l’on 
comprend qu’elle est tellement attachée aux leçons de sa mère que celle-
ci la tient enfermée dans le stade préœdipien. Armine Kotin Mortimer 
(1983), Richard H. Moye (1989), Marie-Odile Sweetser (1992) et John 
Campbell (1994) se concentrent sur l’étude du chemin vers la découverte, 
la connaissance et l’affirmation de soi, l’autonomie de l’héroïne qui, 
d’après Ellen Schaff, lutte à « retrouver sa voix » (2011), ou, en des 
termes de Pierre Zobermann, cherche un « espace à elle » (2007). Vers la 
fin des années 1980, l’ouverture envers les interprétations genrées 
retrouve également sa place dans le volume Approaches to Teaching 
Lafayette’s Princesse de Clèves (1998), sous la direction de Faith E. 
Beasley et Katherine Anne Jensen. Ce recueil réunit un vaste éventail de 
lectures, dont quelques-unes résument ou élargissent les questions 
susmentionnées : entre autres, Inge C. Wimmer postule que 
l’introspection et l’observation des autres par lesquels passe la princesse 
aident celle-ci à retrouver une voie qui n’est pas fondée sur les 
bienséances sociales, mais sur son éthique individuelle, pour conclure 

                                                 
1 Scott, J. W. (1974), Madame de Lafayette. A selective critical bibliography. London: 
Grant & Cutler Ltd. Pour un aperçu général des recherches récentes, il est utile de 
consulter Campbell, J. (2007), « État présent : Madame de Lafayette », French Studies 
LXV/2 : 225−232. 
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que la décision finale de la princesse indique qu’elle a regagné le contrôle 
sur sa propre vie ; la lutte entre la passion et la vertu est observée à 
travers le prisme de la subjectivité féminine par Katherine Anne Jensen 
qui arrive à une conclusion similaire : la retraite finale de la princesse est 
plutôt une issue positive que l’acte de l’autopunition ; Marie-Paule Laden 
analyse le lien entre la vertu et la civilité, alors que Michel Longion se 
penche sur la relation mère-fille ; la communication de Lewis C. Seifert 
touche la question de la masculinité dans le roman, et celle d’Éva Pósfay 
fournit une approche spatiale particulièrement intéressante qui suit le 
rétrécissement de l’espace personnel de l’héroïne en vue de dénoncer les 
oppositions binaires instaurées (masculin/féminin, public/privé) dans le 
système patriarcal oppressant et d’examiner les possibilités et les enjeux 
de sa transgression. Finalement, Elizabeth J. MacArthur partage son 
expérience de l’enseignement du roman aux cours des women’s studies. 

Les chercheurs francophones suivent (ou même précèdent parfois) 
leurs homologues américains : Claudine Hermann dédie un ouvrage 
important aux femmes auteurs, « voleuses de la langue » (1980), Myriam 
Maître publie une étude minutieuse de la naissance des femmes auteurs 
dans la France du XVIIe siècle (1980) et Nathalie Grande se concentre 
sur les stratégies des romancières classiques (1999). Parmi les travaux 
abordant une problématique particulière du roman, il convient de 
mentionner « Le silence de la Princesse de Clèves » de Béatrice Didier 
(1981), l’article de Danielle Haase-Dubosc concernant le lien mère-fille et 
l’oppression des femmes (1987), ainsi que la contribution de Sylvie 
Larimore de Lara, qui considère le roman comme une « invention de 
l’individu féminin » (1994).  

Cette remise en question (ou plutôt enrichissement) des 
interprétations « traditionnelles » est souvent vue d’un œil contrarié de 
la part des critiques, surtout dans les cercles francophones (v. à titre 
d’exemple Cartmill & Colborne 1999 et Dubois 2012, 2013). Pour autant 
que nous puissions concéder que certaines interprétations genrées sont 
imprégnées d’exagérations idéologiques1 difficilement justifiables par le 
texte même (par exemple, la position que la clôture du roman – rejet des 
hommes – représente une victoire joyeuse contre la société patriarcale, 
ou la tendance de la deuxième vague du féminisme à interpréter certains 
traits narratifs comme marques spécifiques de « l’écriture féminine »), 

                                                 
1 Susanne V. Knudsen fournit une analyse subtile des avantages et des inconvénients 
des approches considérant le genre comme une catégorie, comme une construction et 
comme une déconstruction dans “Dancing with and without Gender: Reflections on 
Gender, Textbooks and Textbook Research”. In Hornsley, M. et al. (Eds.) (2005), Has 
Past Passed? Textbooks and Educational Media for the 21st Century, 70−87. 
Stockholm: HLS Forlag. 
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nous ne saurions en rejeter tous les résultats. Ces relectures, en plus 
d’avoir souligné l’importance du personnage de la mère dans l’évolution 
psychologique de la princesse, ont analysé minutieusement les rôles 
sexués traditionnels et leur appartenance à l’espace public ou privé et ont 
suivi le développement de l’agentivité de l’héroïne (Li 2014), c’est-à-dire 
son chemin « de l’objet vers le sujet » (Hamilton 2008).  

 Comme toute lecture privilégie certains aspects de l’œuvre au 
détriment des autres qui ne sont pas en accord avec le cadre interprétatif 
préconçu, dans la partie centrale du travail nous nous donnons pour 
tâche d’examiner le degré de la présence (ou l’absence) des approches 
genrées du roman dans les manuels scolaires actuels, afin d’en dévoiler 
les implications idéologiques. Nous avons choisi les trois manuels les 
plus vendus et consultés dans les librairies et bibliothèques parisiennes 
au mois de janvier 2016, à savoir : La Princesse de Clèves (Paris : Hatier, 
2004) de Myriam Dufour-Maître et Jacqueline Milhit, Passions. La 
Princesse de Clèves (Paris : Arléa, 2014 [2012]) de Jean Michel 
Delacomptée et Lectures de Madame de Lafayette (Rennes : PUR, 2015) 
de Jean Rohou and Gilles Siouffi. Deux autres manuels, légèrement 
moins consultés – Étude sur La Princesse de Clèves (Paris : Ellipses, 
2009) de Florence Chapiro et La Princesse de Clèves (Paris : Bréal, 2014) 
de Denise Werlen – ne seront mentionnés qu’en guise d’illustration de 
certains points importants, sans être discutés en détail, vu qu’une telle 
tâche demande un espace plus large.  
 
2. Modeler la perception des lecteurs 

Dans la lignée des considérations poststructuralistes et des 
théories du pouvoir, du capital culturel et du champ de luttes fournies 
par Foucault et Bourdieu, de nombreuses approches telles que la 
déconstruction, les études du genre et les études culturelles (cultural 
studies) ont largement contribué à mettre en lumière l’arrière-fond 
idéologique du curriculum scolaire « impartial » et objectif. Parmi 
d’innombrables titres examinant le domaine de l’éducation, l’œuvre de 
Michel W. Apple mérite une attention particulière : dans Education and 
Power (1985), Teachers and Texts: A Political Economy of Class and 
Gender Relations in Education (1988), Ideology and Curriculum (1990), 
Apple souligne qu’il est “naïf de prendre le curriculum scolaire pour un 
savoir neutre”1 (Apple 2000 : 181). Selon lui, les livres et les manuels 
scolaires sont « en même temps le résultat des luttes et compromis 
politiques, économiques et culturels. Ils sont publiés dans le cadre des 
contraintes politiques et économiques du marché, des ressources et du 

                                                 
1 Toutes les traductions de l’anglais sont les miennes. 

http://www.gibertjoseph.com/lectures-de-madame-de-lafayette-6690052.html
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pouvoir » (Idem : 180)1. Avec Linda Christian-Smith, Apple met en avant 
que cette tradition sélective, ces « constructions particulières de la réalité 
» (1991 : 1) représentent le savoir et la culture de quelqu’un pris pour des 
faits, reconnus en classe comme légitimes et partant justifiés du point de 
vue éthique. Les livres de classe, considérés comme « canons de la 
véracité » (Idem : 4), se servent de leur position privilégiée pour 
propager certaines conceptions idéologiques et ontologiques qui sont, 
entre autres, des « champs de bataille des sexes » (Knudsen 2005 : 85). 

Les manuels scolaires que nous avons analysés divergent 
considérablement autour de trois points principaux : les portraits des 
protagonistes, les raisons de l’aveu du « crime » de la princesse à son 
mari, ainsi que les raisons du refus final qu’elle présente au duc de 
Nemours. Mais observons d’abord le niveau extérieur avant de nous 
plonger dans l’analyse du contenu même des ouvrages – le choix des 
références bibliographique est déjà révélateur : Dufour-Maître et Milhit 
renvoient aux études de Gevrey (1997), Laugaa (1971), Mesnard (1996), 
Sellier (2000) et à trois adaptations cinématographiques du roman ; 
néanmoins, les deux auteurs utilisent les approches genrées dans leur 
propre analyse, créant une diversité interprétative, un dialogue fructueux 
de différentes positions critiques (genrée, janséniste, spatiale etc.). 
Chapiro cite les observations déjà classiques de Poulet (1952), Rousset 
(1962), Butor (1960), Bénichou (1948), Doubrovsky (1959) et Genette 
(1969), ainsi qu’un article plus récent de Jean Goldzink (“Résistance 
féminine et logique des passions,” Critique, fascicule 703, 2005) et 
mentionne toutes les quatre adaptations du roman. Delacomptée ne 
fournit pas de références bibliographiques, son analyse reposant 
essentiellement sur un impressionnisme subjectif forçant souvent le texte 
(nous y reviendrons dans la suite). Werlen se réfère aux travaux de 
Dedeyan (1965), Pingaud (1959), Laugaa (1971), Niderst (1973), 
Malandain (1985), Cantillon (1989), Garapon (1994) et Levillain (1995) 
et ne mentionne que la première adaptation cinématographique, celle de 
Delannoy et Cocteau de 1961, par ailleurs la plus traditionnaliste et se 
déroulant dans un univers souvent romantique. D’autre part, Rohou et 
Siouffi établissent une liste exhaustive d’une centaine de références, 
parmi lesquelles figurent les lectures genrées, surtout celles de J. 
Campbell, N. Grande, J. Scott, M. Dufour-Maître et M.-O. Sweetser. 
Dans le chapitre dédié à la réception du roman, les deux auteurs, après 
avoir renvoyé aux analyses de Butor, Camus, Gide et Doubrovsky, 
soulignent que « pendant longtemps, une sourde misogynie a empêché 
de reconnaitre à sa juste valeur ce roman attribué à une femme, et peu 

                                                 
1 Apple renvoie ici à Luke, Allan (1988), Literacy, Textbooks and Ideology. 
Philadelphia: Falmer, 27−29. 
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favorable aux hommes. Ce n’est plus le cas. Aux Etats-Unis, c’est même 
l’inverse, à cause du mouvement féministe et d’une tendance à étudier les 
œuvres pour leur intérêt sociologique plutôt que pour leur valeur 
littéraire » (Rouhou and Siouffi 2015 : 118). Cette observation laisse 
entrevoir qu’un écart considérable existe entre les cercles académiques 
herméneutiques anglo-saxons et français, les premiers étant plus ouverts 
vers les études culturelles que les seconds1. De surcroît, Rouhou et Siouffi 
sont les seuls à mentionner, dans le chapitre consacré à l’intérêt du 
roman aujourd’hui, le film documentaire Nous, les princesses de Clèves 
comme une des réactions au commentaire de Sarkozy que l’œuvre est 
inutile et périmée2, affirmant qu’en lisant le roman, les élèves 
majoritairement d’origine maghrébine « ont trouvé que le problème posé 
concernait la condition féminine aujourd’hui dans leur milieu » (Idem : 
119). Werlen, Chapiro et Delacomptée ne traitent pas la question de la 
réception du roman, tandis que Dufour-Maître et Milhit en donnent deux 
moments illustratifs : celui de la querelle autour de l’aveu au mari qui 
partageait les esprits au XVIIe siècle, et celui des discussions sur l’intérêt 
moral du roman pour les classes de jeunes filles au XIXe, où l’on analysait 
les ressorts profonds de la princesse afin de proposer « un remaniement 
plus conforme à la morale ou à ce qu’on estime être la ‘psychologie 
véritable’ d’une femme » (2004 : 84). 
 
2.1. Les portraits des personnages principaux 

Dufour-Maître et Milhit trouvent que la princesse, quoique parfois 
idéalisée, touche et séduit les lecteurs par « sa fraicheur d’âme, sa 
sincérité, ses efforts de lucidité, son déchirement » (2004 : 6). En 
analysant la première description de l’héroïne, les auteurs soulignent que 
c’est la mère qui en occupe la plus grande partie, qu’elle est le sujet de 
presque tous les verbes dans le passage, alors que sa fille semble « simple 
réceptacle de la parole insistante de sa mère […] comme absente d’un 
texte qui lui est consacré » (Idem : 95). L’éducation que la mère fournit à 
la princesse « la prépare […] plutôt à se distinguer de la société qu’à s’y 
adapter » (Idem : 99). Rohou et Siouffi attirent attention sur l’erreur où 
l’on peut tomber (et où certains critiques tombent) en confondant la 
réalité et la fiction « conçue en vue de ces effets » (2015 : 119). 
Cependant, les deux auteurs tombent de temps en temps dans la même 

                                                 
1 Elle renforce cependant les oppositions binaires en séparant l’intérêt sociologique de la 
valeur littéraire de l’œuvre. 
2 Pour plus d’informations sur la remarque de Sarkozy et les réactions qu’elle a 
suscitées, v. Lançon, Philippe (2009), « Nicolas Sarkozy et la Princesse de Clèves : une 
Love Story contemporaine », Critique 750 (1) : 931−944. 
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erreur en adoptant l’analyse de Claude Vigée1, assez influente dans les 
années 1960, selon laquelle la modestie et la dignité de la princesse ne 
font que cacher « une égomanie sans égale » (Idem : 93). Déchirée entre 
l’orgueil, la conscience et l’inclination, elle laisse l’impression d’être « 
incapable du don de soi, si important dans l’amour » (Idem : 95) et son 
égoïsme est opposé au désintéressement de son mari (Idem : 93). 
Délacomptée brosse un portrait idéalisé de la princesse assez abstrait à 
l’extérieur mais plutôt vide à l’intérieur : « Elle est belle, elle est fraîche, 
elle est timide, elle est immaculée, elle suscite l’engouement de tous, une 
vierge idéale » (2014 : 34), « elle n’est qu’ignorance. Innocence même » 
(Idem : 36). Il va ensuite critiquer la singularité de la princesse qui « 
aurait connu le bonheur » si elle s’était adaptée aux coutumes de la cour, 
avant de conclure : « Mais se vouloir extraordinaire se paye toujours au 
prix fort » (Idem : 86). 

Quant aux personnages du prince de Clèves et du duc de Nemours, 
dans le chapitre intitulé « Clèves et Nemours entre grandeur et humanité 
ordinaire », Dufour-Maître et Milhit cherchent à mettre en avant les 
traits positifs des deux personnages mais soulignent également que leur 
grandeur morale n’est pas exempte de médiocrité : c’est la jalousie qui 
réduit le prince au niveau de « l’humanité ordinaire » (2004 : 17), le 
poussant à espionner sa femme et en conséquence provoquer lui-même 
sa propre « descente aux enfers » (Ibid.). De l’autre côté, l’intensité de la 
passion et la souffrance du duc touchent les lecteurs, mais ce sont 
finalement « l’absence des scrupules, la vanité, le calcul [qui] l’emportent 
» (Ibid.) Rohou et Siouffi offrent une analyse quantitative révélant que le 
portrait du mari occupe une place peu signifiante par rapport à celui du 
duc, s’étendant sur 13 lignes, « et même 27 si l’on y inclut le récit de ses 
succès féminins » (2015 : 71). Quoique le prince incarne la fidélité et un 
attachement durable, fondés surtout sur le respect et la modestie en 
accord avec les anciennes valeurs aristocratiques, les auteurs soulignent 
qu’il a été mal vu des contemporains de Madame de Lafayette en citant 
les observations du critique Valincour que le public n’avait pas de 
compassion envers son manque de relief « dans le royaume du désir » 
(Idem : 84). En revanche, le duc symbolise cette nouvelle noblesse 
désœuvrée qui, n’ayant plus de guerres ou d’autres charges, réserve le 
plus clair de son temps aux affaires amoureuses et s’amuse à nouer des 
intrigues. Il est un séducteur avec « l’ambitieux désir de vaincre une 
résistance et d’asservir un cœur, auquel répond parfois la fierté de celle 
qui en sont l’objet » (Idem : 81). Il impose sa présence à la princesse, 
viole son espace privé avec insistance (Idem : 83), va jusqu’à éprouver du 

                                                 
1 Vigée, C. (1960), « La Princesse de Clèves et la tradition du refus », Critique 158: 
723−754. 
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plaisir à la faire souffrir1. Néanmoins, les auteurs trouvent qu’il n’est pas 
un « simple Don Juan éphémère » (Ibid.), et que l’évolution par laquelle 
il passe contribue à la profondeur du personnage et à la tension 
dramatique du roman : la sincérité de ses sentiments lui assure la 
sympathie des lecteurs : « La réticence de la princesse et sa qualité 
morale favorisent une importante évolution chez celui qui se veut digne 
d’elle » (Ibid.). Finalement, c’est surtout l’analyse de Délacomptée qui 
offre une perspective unilatérale et simpliste : il explique le manque de 
relief du personnage du prince par sa « faiblesse congénitale » (2014 : 
125), vu qu’il est le deuxième des trois fils du duc de Nevers, et par 
conséquence « n’a aucune chance de plaire à Mlle de Chartres, et moins 
encore, après l’avoir épousée, de l’emporter sur son rival » (Ibid.). Ce que 
le prince partage avec le duc, c’est une « générosité proche de l’altruisme 
» (Idem : 49). En guise de preuve, l’auteur cite un passage des réflexions 
du duc : « je sens plus dans ce moment le mal que je lui ai fait, que celui 
que je me suis fait auprès d’elle » (Idem : 150) qui l’induit dans une 
double erreur : il omet de faire remarquer que cette réflexion ne figure 
que dans la troisième partie du roman, traduisant l’évolution du duc et 
succédant d’ailleurs à ses tendances sadistes et voyeuristes soulignées 
par Rohou et Siouffi (« Il sentit pourtant un plaisir sensible de l’avoir 
réduite à cette extrémité »). 
 La faiblesse principale (et la plus dangereuse) de la lecture de 
Délacomptée réside dans un certain essentialisme qui présuppose une « 
nature » masculine différente de la nature féminine et leur assigne des 
traits permanents ; par exemple, dans le chapitre « Les femmes », 
Délacomptée affirme que les personnages féminins ont « un trait 
commun : toutes sont redoutables » (2014 : 87), et elles sont « proies, 
peut-être, mais consentantes » (Idem : 92), ayant une libido dominandi 
– le désir de gouverner – beaucoup plus développée que les hommes, et 
beaucoup plus forte en elles que la passion amoureuse (Ibid.). Il va même 
jusqu’à conclure que la dauphine est « une tentatrice de la même 
manière que la cour : sans le vouloir, par une pente naturelle » (Idem : 
91). D’autre part, le critique trouve que les hommes sont plus marqués 
par la libido sentiendi – le désir sensuel : « l’absolu de la passion 
amoureuse est de leur côté alors que chez les femmes domine la passion 
du pouvoir » (Idem : 11). En analysant la délicatesse du duc, 
Délacomptée trouve que le discours que celui-ci adresse à la princesse en 
lui demandant de lui pardonner de sortir du profond respect qu’il a 
envers elle est d’une « préciosité aux ambages délicats » provenant « de 
la politesse qu’exige la prééminence des dames, cette prééminence qui, 

                                                 
1 Ils citent un exemple saillant dans le roman : « Il sentit pourtant un plaisir sensible de 
l’avoir réduite à cette extrémité. » (Ibid.) 
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transformant les hommes de bretteurs imprudents en courtisans raffinés, 
les entraîne, avec l’adoucissement des mœurs, vers la féminité d’actes et 
de manières que dénotent leurs conduites passionnées » (Idem : 114). 
Sans aucun indice textuel, il conclut que contrairement aux « préjugés 
inculqués par Mme de Chartres, ce sont les hommes qui, dans le roman, 
font preuve d’un amour absolu, pas les femmes » (Idem : 148) puisque 
les passions féminines sont « sans conteste […] sincères, mais l’amour de 
soi les plafonne » (Idem : 151). Pour essayer d’assurer une apparence de 
pertinence à son hypothèse, Délacomptée note que la princesse diffère 
des autres femmes précisément par ce manque de libido dominandi et 
une forte libido sentiendi, « comme les hommes » (Idem : 133). Elle « 
n’aspire à aucune emprise sur personne et, si elle poursuit un rêve, c’est 
d’un mariage égalitaire, fondé sur un amour au juste partage » (Ibid.). Et 
pourtant les preuves textuelles d’une telle aspiration de la princesse 
n’existent pas, si ce n’est qu’une vague présupposition que l’on pourrait 
tirer des leçons de la mère qui trouve que l’unique bonheur de la femme 
est « d’aimer son mari et d’en être aimée » (Lafayette 2008 : 21).  

Le duc de Nemours est la plus grande preuve, d’après 
Délacomptée, de la « timidité » qui est signe « d’un amour authentique » 
(2014 : 113). Pour embellir son caractère, le critique affirme que le duc « 
préfère […] l’amour authentique aux plaisirs de la vanité et aux 
séductions du pouvoir » (Idem : 137) et le compare au vidame de 
Chartres, « mariage mis à part » (sic !) : « il agit à la façon du vidame. 
Rien de surprenant : ils sont amis, ils se ressemblent » (Ibid.). Les 
auteurs des deux autres manuels n’analysent pas le comportement du 
duc d’une manière aussi élogieuse : compte tenu des normes de 
bienséances, Dufour-Maître et Milhit pensent que le duc fait « une cour 
pressante » (2004 : 4) à la princesse, et Rohou et Siouffi observent que « 
son bonheur consiste à s’imposer à son attention, à la troubler, à la faire 
rougir, à l’obliger ainsi à lui révéler malgré elle son inclination » (2015 : 
83). En même temps, ces deux manuels abordent la question de la 
galanterie et des règles sociales au XVIIe siècle, dénonçant les doubles 
standards entre les sexes : « D’un homme on peut dire qu’il est galant, 
c’est-à-dire agréable et policé, et ses succès féminins ne le déshonorent 
pas, au contraire. Mais une ‘femme galante’ est toujours suspecte de 
légèreté voire de débauche » (Dufour-Maître et Milhit 2004 : 71). Il n’est 
donc pas étonnant que la mère insiste sur l’honneur, la gloire et la vertu 
dans ses leçons à la princesse, avertissant celle-ci contre les dangers de la 
séduction et de la débauche : « Le choix de Mme de Chartres d’instruire 
sa fille est bien éloigné cependant de l’optimisme éclairé de Molière ou de 
La Fontaine : c’est la défiance à l’égard du désir qu’il s’agit d’inculquer » 
(Ibid.). Dufour-Maître et Milhit concluent donc que le roman est « une 
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critique acérée de l’idéal optimiste d’un amour civilisateur » (Idem : 73). 
Rouhou et Siouffi soulignent aussi qu’ « en 1670 la vertu, c’est une 
soumission aux règles morales plutôt restrictive, surtout chez les femmes 
» (2015 : 16), citant les exemples des positions sur la galanterie chez les 
contemporains de Madame de Lafayette, tels Bussy-Rabutin ou Scarron, 
avant de conclure que l’adultère est beaucoup plus pratiqué par les 
hommes que par les femmes : « de tels comportements sont bien moins 
fréquents chez les femmes que ne le disent ces misogynes » (Ibid.). L’avis 
de Délacomptée au sujet de la galanterie diffère – il croit que les femmes 
y sont plus susceptibles : « s’il apparaît qu’au niveau individuel les 
hommes échangent les femmes tout autant qu’elles les échangent, au 
niveau général ce sont les femmes qui, tranchant en sultanes le sort des 
passions, font bon marché des hommes, au sens littéral : elles les 
remettent dans le circuit des échanges – dans le commerce de la 
galanterie » (2014 : 106−107). 
 
2.2. L’aveu au mari 

Cette scène, la plus problématique d’après de nombreux critiques et 
lecteurs, a toujours suscité des polémiques : déjà à l’époque de Madame 
de Lafayette, elle a été jugée invraisemblable, inutile, même nuisible 
d’après les lecteurs1, quoiqu’elle soit minutieusement préparée par 
l’auteure2. Pour notre analyse, il est particulièrement intéressant 
d’observer différents mobiles que les auteurs des manuels fournissent 
pour expliquer la démarche de la princesse : Werlen affirme que « la 
scène de l’aveu n’est elle-même que faiblesse, fruit d’une peur et d’un 
espoir : espoir que la sincérité de ses dires attendrisse son mari. De ce 
fait, il ne lui interdirait pas tout commerce avec l’aimé. […] Peur de son 
incapacité de résister à sa faiblesse. Peur de se ‘perdre’. Peur de perdre 
toute vertu. Peur de souffrir aussi » (2014 : 87). Si la dernière 
observation peut trouver un point d’ancrage dans le texte, l’explication 
que la princesse a un ressort caché de l’aveu – « pour ne point le 
connaitre, M. de Clèves ne pourrait interdire à sa femme toute relation 
avec l’objet de ses vœux » (Ibid.) – représente un exemple de 
l’imputation subjective non justifiable par le texte : d’ailleurs, comment 
la princesse pourrait-elle envisager de continuer de voir le duc si elle 
demande à son mari la permission de se retirer de la Cour ? Chapiro 
postule que l’aveu est une « demande suppliante d’un soutien sur le 
chemin de la vertu » (2009 : 83), ce que l’on pourrait facilement justifier 
par le texte en se rapportant aux dernières lignes de la scène : « 

                                                 
1 V. Lauga, Maurice (1971), Lectures de Madame de Lafayette. Paris: Armand Colin, 
17−40. 
2 V. http://rene.pommier.free.fr/Princesse04.htm. 

http://rene.pommier.free.fr/Princesse04.htm
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conduisez-moi, ayez pitié de moi, et aimez-moi encore, si vous pouvez » 
(Lafayette 2008 : 144). Contrairement au commentaire de Werlen sur la 
faiblesse, Chapiro trouve que la princesse « fait preuve d’un grand 
courage » dans cette conversation qui n’a rien d’une scène de « 
soumission » et où se produit également un renversement des rapports 
de force : « Alors que la princesse tente de s’élever au-dessus des 
pouvoirs de sa passion […] le prince a l’air de se livrer aux siennes 
(jalousie, indiscrétion) » (Chapiro 2009 : 89). L’énumération de 
différents motifs de la princesse où « la morale n’intervient pas » 
(Délacomptée 2014 : 155), à savoir l’humiliation, la peur de perdre le 
respect et le soutien de son mari etc., effectuée dans le but de démontrer 
que la princesse n’agit pas par devoir et par vertu, permet à Délacomptée 
de conclure que la raison principale de l’aveu est « la tension dont 
l’opprime le secret de son amour et le besoin de la relâcher » (Ibid.). 
Aucun des trois manuels précités ne fournit d’exemples textuels pour 
appuyer son propos.  

Un parallèle particulièrement intéressant peut être tiré de la 
comparaison des analyses de Dufour-Maître et Milhit d’une part et de 
Rohou et Siouffi de l’autre. Les premières soulignent l’importance du 
contexte historique dans lequel l’aveu est placé : « L’aveu doit se 
comprendre dans le cadre des contraintes de la Cour, auxquelles s’ajoute 
le devoir d’obéissance de l’épouse » (Dufour-Maître et Milhit 2004 : 80). 
Elles s’arrêtent sur l’hésitation morale de la princesse : « peut-être lui 
ferai-je mal, et à moi-même aussi, de les lui apprendre » (Ibid.) et 
considèrent que l’aveu « vise à détromper son mari d’un soupçon sur sa 
conduite autant qu’à lui dévoiler avec sincérité ses sentiments » (Idem : 
78). Elles notent également que cet acte dont la princesse souligne le 
caractère « héroïque, sans exemple », cette « ‘marque d’amitié et 
d’estime’ » a « des motivations nobles » : « me conserver digne d’être à 
vous » (Idem : 77). Durant la scène de l’aveu, « les deux personnages 
rivalisent dans le sublime. Le prince est déchiré entre admiration, 
conscience de la noblesse du procédé et désespoir. Il tente de répondre à 
cette même hauteur » (Idem : 78). Les auteurs insistent également que 
l’aveu est le premier acte de discours fait par la princesse dont la voix ne 
se faisait pas entendre jusqu’alors : « sa liberté commence à cet aveu 
contraint, qu’elle fera suivre d’une déclaration d’amour non moins 
extraordinaire à Nemours, et de la décision finale de la retraite » (Idem : 
84). Néanmoins, elles indiquent que le déclencheur de l’aveu est à 
chercher dans le fait que la princesse est « sommée par son mari de 
revenir à la Cour » (Idem : 5). De leur côté, Rohou et Siouffi mettent un 
accent particulier sur deux points : premièrement, la déclaration du 
prince sur l’attitude qu’il adopterait s’il apprenait que sa femme aime un 
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autre1 incite la princesse à l’aveu (2015 : 121) ; celle-ci, « pour échapper à 
cet amour coupable, […] lui en fait l’aveu, afin qu’il l’autorise à se retirer 
loin du séducteur » (Idem : 64). Tandis que les observations précédentes 
sont parfaitement plausibles du point de vue textuel, la question 
principale des deux critiques, celle de savoir s’il s’agit d’un « aveu de 
culpabilité » ou d’une « démonstration de la supériorité » (Idem : 99) 
demeure problématique. Ils trouvent (dans la ligné de Vigée) que les 
intentions et les raisons de la princesse sont plutôt égoïstes2, et qu’elle ne 
confie pas son secret par générosité, « mais parce qu’elle y est contrainte 
par son intérêt » (Idem : 100), sans pourtant expliquer en quoi cet intérêt 
consiste. Qui plus est, la ligne que Dufour-Maître et Milhit citent en 
exemple de l’hésitation morale de la princesse (« si monsieur de Clèves 
s’opiniâtre à l’empêcher ou à en vouloir savoir les raisons, peut-être lui 
ferai-je le mal, et à moi-même aussi, de les lui apprendre » [Lafayette 
2008 : 139]) est lue par Rouhou et Siouffi comme une preuve par 
excellence de son égoïsme : « La responsabilité de la douleur du mari est 
rejetée par avance sur son opiniâtreté » (Rohou et Siouffi 2015 : 98). Ils 
concluent en outre que « si vous pouvez » dans la ligne citée par Chapiro 
comme preuve de « demande suppliante de soutien » (« conduisez-moi, 
ayez pitié de moi, et aimez-moi encore, si vous pouvez »), plutôt que de 
signifier « s’il est possible de m’aimer malgré ma culpabilité », veut dire 
« si vous en êtes capable, si vous pouvez vous situer à la même hauteur 
morale que moi » (Idem : 101). 
 
2.3. Décision finale et retraite 

La décision finale de la princesse de refuser les avances du duc 
après la mort du prince de Clèves et de se retirer de la Cour a également 
fait objet d’une variété d’interprétations. Dufour-Maître et Milhit laissent 
la question ouverte en commentant que « de nombreuses interprétations 
ont été données de cette énigmatique décision, sans qu’on puisse 
légitimement en choisir une seule au détriment des autres. La 
romancière a en effet laissé le débat ouvert […] » (2004 : 35). Les 
lecteurs sont partant invités à réfléchir si « le triste repos » est « 
seulement une passion endormie, le refuge d’un être brisé, une victoire 
féminine, le choix de la raison et du devoir, l’ataraxie des sages, ou le 

                                                 
1 « Je vous donne, lui dis-je, le conseil que je prendrais pour moi-même ; car la sincérité 
me touche d’une telle sorte, que je crois que si ma maîtresse, et même ma femme, 
m’avouait que quelqu’un lui plût, j’en serais affligé sans en être aigri. Je quitterais le 
personnage d’amant ou de mari, pour la conseiller et pour la plaindre » (Lafayette 
2008 : 85). 
2 Ils soulignent que l’« on a tendance à croire que cet aveu est un bel acte de courage, de 
vertu morale » (Idem : 100). 
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premier pas du détachement chrétien vers la charité ? » (Idem : 68). 
Quoi qu’il en soit, les deux critiques soulignent que l’acte représente une 
expression de la propre volonté de la princesse : « L’intrigue est 
construite de façon à aboutir à ce dénouement non conventionnel et 
énigmatique que constitue la décision libre et subjective de renoncer au 
désir » (Idem : 35). Si le roman finissait par un mariage, cela signifierait 
inévitablement la « perte de l’héroïne » (Idem : 88). Quoique la princesse 
et le duc puissent sembler faits l’un pour l’autre durant le bal, la 
différence cruciale entre eux demeure : « ils sont en réalité foncièrement 
mal accordés : Nemours est un Don Juan, un collectionneur, la princesse, 
un être épris d’absolu » (Idem : 108). De toute façon, la retraite ne peut 
pas être lue comme une « solution optimiste » de la retraite heureuse 
dans un locus amoenus (Idem : 88).  
 Délacomptée critique sévèrement la tirade que la princesse 
adresse au duc, la désignant de « curieux discours, en forme d’impasse, 
qui le [=le duc] prive de toute liberté » (2014 : 107) ; la princesse « 
emprisonne » le duc « dans la nature qu’elle lui présuppose » (Idem : 
108). L’obstination avec laquelle celui-ci se défend traduit la révolte « 
contre la réduction au statut d’objet qu’elle lui inflige, une revendication 
de sa valeur propre, donc irremplaçable, au sein d’un monde soumis au 
pouvoir féminin » (Idem : 109). Il la supplie de le croire en se servant 
d’un « argument de fer » : « en l’épousant, elle trouverait dans sa 
personne ‘tout ce qui peut faire une adorable maîtresse’ et dans sa 
conduite ‘tout ce qui peut être à désirer une femme’. Se réaliserait alors la 
synthèse exceptionnelle du plaisir et de la vertu, unique moyen, à la cour, 
d’établir dans la durée la passion conjugale » (Idem : 140). Nous ne 
voyons pas comment les paroles, voire les promesses du duc représentent 
un argument inébranlable, mais nous constatons que le critique omet de 
faire remarquer que les lignes citées sont orientées vers la chance du duc 
de retrouver le bonheur en épousant une femme exceptionnelle. Juste 
avant ces lignes, le duc avait prononcé : « quel fantôme de devoir 
opposez-vous à mon bonheur » (Lafayette 2008 : 224) – mon, a-t-il dit, 
non pas votre ou notre. Le passage entier regorge de pronoms et adjectifs 
je, mon, me se référant à Nemours. Au bout du compte, Délacomptée 
observe que la remarque de la narratrice que « des années entières s’était 
passées » avant que Nemours ne renonce à son amour « ne démontre pas 
sa futilité (il fait preuve au contraire d’une rare constance), mais 
témoigne de l’incapacité des hommes à renverser la domination des 
femmes » (2014 : 110). Plus tard, dans la conclusion du livre, il 
expliquera de la même manière vague les motifs qui poussent la 
princesse à la décision finale : « en dépit des apparences, Mme de Clèves 
ignore totalement pourquoi elle refuse l’offre de mariage » (Idem : 154), 
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avant de conclure qu’elle « n’obéit pas aux exigences de la gloire, mais à 
la douleur de la honte » (Idem : 160).  

En ce qui concerne le manuel de Rohou et Siouffi, les auteurs se 
tiennent à l’analyse quantitative d’abord, repérant que la princesse 
mentionne son devoir 18 fois (2015 : 107). À part le devoir, elle aspire 
au repos, une des préoccupations majeures de l’époque, considérées 
sous l’angle épicurien ou stoïcien dans la littérature de l’âge classique 
(Idem : 108) ; troisièmement, « la fière princesse de Clèves souffrait 
d’être dépossédée d’elle-même, devenue comme le jouet d’un autre qui 
pouvait la faire basculer de la joie à la douleur, de l’amour à l’hostilité 
ou inversement » (Idem : 109). Il est intéressant de remarquer que les 
auteurs soulignent sur ce point certaines exagérations interprétatives, 
notamment celles de Doubrovsky et de Vigée : « ‘Sa décision est d’un 
égoïsme total’ (Doubrovsky) ; c’est ‘le dernier effort de l’idolâtrie de soi’ 
(Vigée) » (Ibid.). Rappelons pourtant que c’est précisément l’idée de 
l’égoïsme et de l’amour-propre de la princesse, dont ils dénoncent à 
présent l’exagération, qui a constitué un des fondements de leur propre 
analyse de l’héroïne. Quatrièmement, la princesse est surtout terrifiée 
par la possibilité de la jalousie qu’elle avait déjà éprouvée. Finalement, 
la romancière voulait offrir un élément de surprise aux lecteurs : « elle 
se complaît dans l’ambiguïté. Elle a voulu un dénouement richement 
énigmatique, porteur de plusieurs solutions susceptibles de nourrir 
longtemps la réflexion du lecteur » (Idem : 110). Qui plus est, la vogue 
des longs romans à fin heureuse est passée pour céder la place aux 
nouvelles plus sobres et moins idéalistes. 

 
 

 
3. Conclusion 

Quels points de vue sont offerts et transmis aux jeunes élèves et 
étudiants par le corpus que nous venons d’analyser ? S’ils choisissent 
l’interprétation de Dufour-Maître et Milhit, ils connaîtront une princesse 
passive et idéalisée au début, qui conquiert sa propre parole à mesure 
que le récit avance. Elle est déchirée entre deux hommes généreux et 
nobles qui tombent dans la médiocrité pour des raisons différentes. 
Touchant le lecteur par sa lutte intérieure, déstabilisée par les avances du 
duc et l’insistance du mari à regagner la Cour pleine des jeux galants, la 
princesse cherche à prouver la noblesse de sa conduite en avouant ses 
sentiments à son mari. La clôture du roman – le refus d’épouser 
Nemours et la retraite – est propice à une diversité de lectures ; elle peut 
entre autres être considérée comme l’expression d’une volonté libérée et 
d’un choix personnel, bien que sans fin heureuse. Si les élèves ouvrent 
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l’analyse de Délacomptée, ils verront que la princesse, quoique 
légèrement différente des autres femmes, qui sont toutes à craindre, 
tentatrices, avides de pouvoir et de dominations, vengeresses et obsédées 
par l’amour-propre, agit comme elles en refusant d’épouser le duc à qui 
elle présuppose une nature séductrice immuable. Et pourtant le critique 
lui-même assigne une « nature » négative aux femmes, à l’opposé de la 
libido sentiendi (oscillant confusément entre « le désir sensuel » et « 
l’amour authentique ») positive propre aux hommes. Il tombe souvent 
dans le piège des oppositions binaires et dans l’incohérence : si les 
hommes sont « positifs », raffinés et polis, c’est parce que la « 
prééminence » féminine leur a inculqué ces traits tant loués par 
Délacomptée, dont soudain le caractère « efféminé » devient mal vu car « 
transmis » du sexe déprécié. Le critique ne maîtrise pas les notions de 
sexe et de genre et son approche essentialiste repose sur l’existence de 
deux psychologies différentes – masculine et féminine. À la Cour où les 
femmes mettent les hommes « sur le marché de la galanterie », la 
princesse rencontre deux hommes subtils – le prince et le duc ; elle avoue 
son secret au premier pour se soulager, et refuse le second sans vraiment 
savoir pourquoi, mais probablement de peur de perdre sa réputation. 
Finalement, avec l’étude de Dufour-Maître et Milhit, l’analyse exhaustive 
de Rohou et Siouffi est un signe précieux de l’ouverture envers les 
interprétations genrées des classiques littéraires qui ne visent pas à en 
détrôner les lectures « traditionnelles » : (quoique les auteurs imputent 
parfois les traits non justifiables aux personnages ou privilégient certains 
passages aux détriments des autres) leur point de vue – loin d’être 
dogmatique, puisqu’ils offrent plusieurs possibilités de lecture – 
représente la princesse élevée dans un esprit rigoureux et contraignant, 
déchirée entre les anciennes valeurs nobiliaires, celles du respect et de 
l’amour-estime incarnées par son mari, à qui elle ne cesse de souligner sa 
propre singularité et supériorité, et le nouveau monde courtisan où 
circulent les séducteurs comme le duc de Nemours, guidés par le plaisir 
et les conquêtes flattant leur vanité. Il est très important que les auteurs 
n’offrent pas une peinture en noir et blanc reposant sur les oppositions 
binaires, mais soulignent l’évolution du personnage du duc. Finalement, 
ils sont les seuls à dédier un chapitre à part à l’intérêt du roman dans la 
société moderne et à la contribution des lecteurs à ses significations.  

 Le but de notre analyse a été de démontrer la nécessité de 
l’ouverture envers les nouvelles approches et la diversité interprétative – 
reconsidérer une œuvre classique avec les yeux et les outils modernes ne 
fait que prouver l’interaction éternelle qui existe entre le texte et 
l’horizon socio-culturel de ses lecteurs. Parmi eux, les critiques et les 
professeurs ont une tâche particulièrement importante du fait de leur 
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influence : ils doivent donc garder une conscience « méta-interprétative 
» des implications et des conséquences de leur interprétation, vu 
qu’aucune lecture n’est exempte d’un certain fond idéologique. Dans ce 
mouvement herméneutique de va-et-vient entre le texte et son contexte 
en passant par l’horizon des lecteurs, les généralisations subjectives 
transmises aux élèves peuvent renforcer les oppositions binaires que les 
approches genrées essayent de dissiper. Ayant à l’esprit la dynamique des 
luttes pour le pouvoir que mènent les éditeurs et qui sont cachées 
derrière la prétendue neutralité du curriculum scolaire, persister à 
embrasser une pluralité interprétative représente un défi encore plus 
grand, mais dont le potentiel d’enrichissement spirituel est 
incommensurablement signifiant.  

 
4. Références bibliographiques 
Allentuch, H. 1975. “The Will to Refuse in the Princesse de Clèves,” 

University of Toronto Quarterly XLIV (3):185−198. 
Apple, M. W. 1985. Education and Power. New York: Routledge. 
Apple, M. W. 1988. A Political Economy of Class and Gender Relation in 

Education. New York/London: Routledge. 
Apple, M. W. 19902. Ideology and Curriculum. New York: Routledge. 
Apple, M. W. & Christian-Smith, L. K. (eds.) (1991), The Politics of the 

Textbook. London: Routledge. 
Apple, M. W. 2000. “Cultural Politics and the Texts;” Official 

Knowledge, 2nd ed., 42−60. London: Routledge. 
Beasley, F. E. & Jensen, K. A. (eds.) 1998. Approaches to Teaching 

Lafayette’s The Princess of Clèves. New York: The Modern 
Language Association of America. 

Campbell, J. 1994. “The Cloud of Unknowing: Self-Discovery in La 
Princesse de Clèves,” French Studies XLVIII (4): 402−415. 

Cartmill, C. & Colborne, R. 1999. “Qui a peur de La Princesse de Clèves? 
ou, qu’est-ce que la critique féministe peut nous dire sur le 
classicisme ?,” Dalhousie French Studies 48 : 19−33. 

Chapiro, F. 2009. Étude sur La Princesse de Clèves. Paris : Ellipses. 
Claudine, H. 1976. Les Voleuses de langue. Paris : Éd. des femmes. 
DeJean, J. 1984. “Lafayette’s Ellipses: the Privileges of Anonymity,” 

PMLA 99 (4): 884−902. 
DeJean, J. 1991. Tender Geographies: Women and the Origins of the 

Novel in France. New York: Columbia University Press. 
DeJean, J. & Miller, N. K. (eds.) 1991. Displacements: Women, 

Tradition, Literatures in French. Baltimore (Md.): Johns Hopkins 
University Press. 



36 

DeJean, J. 1996. « L’écriture féminine : sexe, genre et nom d’auteur au 
XVIIe siècle », Littératures Classiques 28 : 137−146. 

Delacomptée, J.-M. 20142. Passions. La Princesse de Clèves. Paris : 
Arléa. 

Didier, B. (1981), « Le silence de la Princesse de Clèves », in Didier, B., 
L’Écriture-femme, 73−92. Paris : Presses Universitaires de France. 

Dubois, F.-R. 2012. « La construction d’une identité féministe a 
posteriori : le cas Madame de Lafayette », Postures 15 : 25−40. 

Dubois, F.-R. 2013. « Pertinences et apories d’une lecture féministe de 
La Princesse de Clèves au regard de la théorie queer », Romanica 
Silesiana 8/1 : 129−137. 

Dufour-Maître, M. & Milhit, J. 2004. La Princesse de Clèves. Paris : 
Hatier. 

Grande, N. 1999. Stratégies de romancières : de ‘Clélie’ à ‘La Princesse 
de Clèves’ (1654–1678). Paris : Champion. 

Haase-Dubosc, D. 1987. « La Filiation maternelle et la femme-sujet au 
17ème siècle : Lecture plurielle de La Princesse de Clèves », 
Romanic Review 74 (4) : 432−460. 

Hamilton, H. C. 2008. „Finding their wings: Yan-Zi and the Princesse’s 
journey from object to subject in Ying-Chen’s L’Ingratitude and 
Madame de Lafayette’s La Princesse de Clèves,” Romances Notes 
48 (3): 385−394. 

Hirsch, M. 1981. “A Mother’s Discourse: Incorporation and Repetition in 
La Princesse de Clèves,” Yale French Studies 62: 67−87. 

Knudsen, S. V. 2005. “Dancing with and without Gender: Reflections on 
Gender, Textbooks and Textbook Research.” In Hornsley, M. et al. 
(eds.), Has Past Passed? Textbooks and Educational Media for 
the 21st Century, 70−87. Stockholm: HLS Forlag. 

Lafayette, Madame de. 2008 [1678]. La Princesse de Clèves, Paris : 
Hachette. 

Larimore de Lara, S. 1994. « La Princesse de Clèves ou l’invention de 
‘l’individu’ féminin », Romance Notes 35 (1) : 63−69. 

Lauga, M. 1971. Lectures de Madame de Lafayette. Paris : Armand Colin. 
Li, M. 2014). « La naissance de l’agentivité romanesque : une lecture 

féministe de La Princesse de Clèves », Convergences 
francophones 1 : 51−69.  

Lougee, C. C. 1976. Le Paradis des Femmes: Women, Salons and Social 
Stratification in Seventeenth-Century France. Princeton : 
Princeton University Press. 

Maclean, I. 1977. Women Triumphant: Feminism in French Literature 
1610-1652, Oxford: Clarendon Press.  



37 

Maître, M. 1980. Les Précieuses. Naissance des femmes de lettres en 
France au XVIIe siècle. Paris : Champion. 

Mortimer, A. K. 1983. “Narrative Closure and the Paradigm of Self-
Knowledge in La Princesse de Clèves,” Style 17: 181−195. 

Moye, R. H. 1989. “Silent Victory: Narrative, Appropriation, and 
Autonomy in La Princesse de Clèves,” Modern Language Notes 
104: 845−860. 

Rohou, J. & Siouffi, G. 2015. Lectures de Madame de Lafayette. Rennes : 
PUR. 

Schaf, E. 2011. “Finding her voice: the Princess’ struggle in Madame de 
Lafayette’s La Princesse de Clèves,” MA thesis, Oxford (Ohio): 
Miami University. 

Sweetser, M.-O. 1992. “In Search of Selfhood: The Itinerary of the 
Princesse de Clèves.” In Patrick, H. (ed.) An Inimitable Example: 
the Case for the Princesse de Clèves, 209−224. Washington D.C.: 
The Catholic University Press. 

Werlen, D. 2014. Madame de La Fayette, La Princesse de Clèves. Paris: 
Breal, coll. Connaissance d’une œuvre. 

Zoberman, P. 2007. “A Modest Proposal for Queering the Past: A Queer 
Princess with a Space of her Own.” In Day J. (ed.), Queer 
Sexualities in French and Francophone Literature and Film, 
French Literature Series XXXIV: 35−49. Amsterdam-New York: 
Rodopi. 

http://www.gibertjoseph.com/personne/Jean-Rohou
http://www.gibertjoseph.com/personne/Gilles-Siouffi
http://www.gibertjoseph.com/lectures-de-madame-de-lafayette-6690052.html


38 

 
AUTOBIOGRAPHIE, ROMAN AUTOBIOGRAPHIQUE,  

JE ANONYME ? 
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Résumé : Cette analyse s’appuiera largement sur l’étude menée par Philippe Lejeune 
sur les problèmes liés à l’autobiographie. Le principal obstacle de l’adéquation entre 
cette définition et le roman qui se déclare/veut une autobiographie réside bien entendu 
dans le terme de « personne réelle ». Un autre problème qui surgit lors de l’analyse 
d’une narration autodiégétique et s’il s’agit bien d’une autobiographie ou d’un récit 
fictif ? 
Mots-clés : roman autobiographique, littérature française 

 
 

1. Introduction 
Cette analyse s’appuiera largement sur l’étude menée par Philippe 

Lejeune sur les problèmes liés à l’autobiographie. Voyons tout d’abord la 
définition qu’il donne du genre : 

« Récit rétrospectif en prose qu’une personne réelle fait de sa 
propre existence, lorsqu’elle met l’accent sur sa vie individuelle, en 
particulier sur l’histoire de sa personnalité »1. 

Le principal obstacle de l’adéquation entre cette définition et le 
roman qui se déclare/veut une autobiographie réside bien entendu dans 
le terme de « personne réelle ». Philippe Lejeune insiste sur le fait que 
certains critères émis pour définir l’autobiographie peuvent parfois n’être 
pas complètement respectés sans véritablement remettre en cause 
l’appartenance au genre, mais le critère de l’identité ne peut en aucun cas 
faire défaut dès que l’on parle d’autobiographie : à savoir l’identité entre 
l’auteur, le narrateur et le personnage principal. L’identité entre le 
narrateur et le personnage apparaît comme la plus facile à établir et la 
plus évidente dans les romans ou l’utilisation de la première personne du 
singulier valide, pour reprendre la formule de Gérard Genette, une 
narration autodiégétique2 : le personnage du roman se présente donc à la 
fois comme sujet de l’énonciation et sujet de l’énoncé, selon les termes.  

Un autre problème qui surgit lors de l’analyse d’une narration 
autodiégétique et s’il s’agit bien d’une autobiographie ou d’un récit fictif ?  

D’après les propos de Philippe Lejeune, dans les imprimés, toute 
l’énonciation est prise en charge par une personne qui a coutume de 

                                                 
1 Philippe Lejeune, 1975, Le Pacte autobiographique, Seuil, nouv. éd. 1996, coll. « 
Points », p. 14. 
2 Gérard Genette, 1972, Figures III, Ed. Seuil, Coll. Poétique, p. 127. 
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placer son nom sur la couverture du livre, et sur la page de garde, au-
dessus ou au-dessous du titre du volume. C’est dans ce nom que se 
résume toute l’existence de ce qu’on appelle l’auteur1 . Or dans tous les 
cas, c’est ce « nom » qui fait défaut et l’absence de ce nom fait justement 
entrave à la clause la plus importante du pacte autobiographique : malgré 
le respect de tous les critères cités plus haut, si l’auteur n’explique pas 
clairement que son texte est une autobiographie, alors il ne pourra pas 
être considéré comme tel; « l’autobiographie n’est pas un jeu de devinette 
»2, souligne avec humour Philippe Lejeune. 

Ce dernier établit un tableau à deux entrées pour déterminer le 
genre d’une œuvre : le tableau nécessite les deux informations suivantes, 
le nom du personnage et la nature du pacte. Dans les textes où le nom du 
personnage ne nous est pas fourni, tout dépendra de la nature du pacte. 
Si le pacte est de nature romanesque, on choisit de ce fait de lire le texte 
comme un roman ; si le pacte est de nature autobiographique, bien sûr, 
ce pacte autobiographique ne coïnciderait pas totalement avec la 
définition énoncée par Philippe Lejeune, mais on peut y voir le cas 
particulier d’un auteur qui n’a pas eu le temps de signer son manuscrit. 

Il y a plusieurs indices qui nous portent vers le chemin de 
l’autobiographie. Par exemple, le titre du livre, écrit à la troisième 
personne, peut se lire comme un ajout de l’éditeur et donc il peut ne pas 
paraître paradoxal par rapport au contenu à la première personne du 
livre. On considère bien souvent l’écrivain raconté par un témoin de sa 
vie comme l’autobiographie déclarée de l’écrivain. Georges Gusdorf 
qualifie ce genre d’autobiographie en tant qu’autobiographie par 
personne interposée3. Qu’est ce qu’on dit sur les vers declarés comme 
autobiographiques? 

Cette fois, c’est un critère stylistique qui fait défaut : selon 
Lejeune, une autobiographie s’écrit en prose. On retrouve toutes ces 
considérations dans une discussion qui a pris place lors d’un colloque sur 
l’autobiographie en 1975 à la Sorbonne 12 et ce débat entre littéraires et 
linguistes démontre combien la limite entre l’autobiographie et les genres 
voisins s’esquisse subtilement. 
 
2- Roman autobiographique ?  

Le roman autobiographique se définit généralement comme un 
roman ayant emprunté la forme de l’autobiographie, la grande différence 
réside dans le caractère fictif du narrateur, qui ne correspond pas à un 
personnage réel, sauf cas particulier, mais le personnage se démarque de 

                                                 
1 Philippe Lejeune, op.cit., p. 34. 
2 Ibidem, p. 36. 
3 George Gusdorf, 1990, Les écritures du moi, Vol 2, Ed. Odile Jacob, p 46. 
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l’auteur et ne porte pas le même nom que lui. Il peut ressembler à 
l’auteur, lui emprunter certains traits, mais jamais explicitement, sur 
toute la longueur du texte, puisque l’identité assumée au niveau de 
l’énonciation1 représente un caractère propre à l’autobiographie. En 
revanche, la ressemblance produite au niveau de l’énoncé 2 peut 
s’appliquer à tous les genres littéraires et elle est laissée à l’appréciation 
du lecteur et au bon gré de l’auteur. 

Le critère de ressemblance semble donc important. C’est le 
manque de ressemblance avec un être réel qui est déploré, et le lecteur 
ayant besoin d’un point de repère, d’une marque de réel va chercher des 
ressemblances entre le personnage et l’auteur. Suivant le raisonnement 
que l’auteur s’est forcément inspiré de quelqu’un en écrivant, s’il ne s’agit 
pas d’une personne réelle évidente, qui pourrait être en l’occurrence un 
personnage dont il a beaucoup été question dans l’actualité récente, le 
lecteur se persuade alors que le personnage est – à plus ou moins grande 
échelle – inspiré de l’auteur lui-même.  

Le lecteur accorde donc d’autant plus d’attention à ces détails 
qu’ils se caractérisent par leur rareté. Comme l’explique Philippe 
Lejeune, le lecteur se met à « soupçonner » l’identité qui est susceptible 
d’exister entre l’auteur et son personnage3. Les lecteurs les plus exigeants 
se mettent alors en quête du moindre détail et tentent de l’analyser afin 
d’y débusquer l’auteur. 

D’une manière plus générale, comme le souligne Georges Gusdorf, 
«l’écrivain parle de lui bien entendu quand il parle d’autre chose »4. 
 Mais, à la différence de Flaubert qui affirmait « Madame Bovary c’est 
moi », la plupart des écrivains refusent d’admettre ou de développer leur 
parenté plus ou moins proche avec le personnage qu’ils ont créé. Ils 
laissent donc au lecteur la responsabilité d’en décider. 

Libre alors à tout lecteur d’établir des comparaisons entre le 
personnage dont il a l’histoire sous les yeux et l’auteur. Par conséquent, à 
défaut d’un pacte autobiographique, on rencontrerait dans le roman ce 
que Philippe Lejeune appelle « le pacte fantasmatique » et dont il donne 
la définition suivante : « Le lecteur est ainsi invité à lire les romans non 
seulement comme des fictions renvoyant à une vérité de la « nature 
humaine », mais aussi comme des fantasmes révélateurs d’un individu 
»5. Le lecteur peut donc se baser sur des faits réels, biographiques pour 
axer son interprétation, pour lire ce qu’il a envie de lire dans une œuvre, 

                                                 
1 Phillipe Lejeune, op. cit., p. 24. 
2Ibidem, p. 25.  
3 Ibidem, p. 25. 
4 Georges Gusdorf, op.cit., p. 127. 
5 Phillip Lejeune, op.cit., p. 42. 
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faits qui se présentent parfois comme évidents, mais qui peuvent aussi 
être latents. Là se pose le vaste problème de l’interprétation littéraire, et 
en particulier de l’interprétation basée sur la psychanalyse. Mais là n’est 
pas le but de cette étude.  

 
3. Un Je anonyme 

D’un point de vue strictement linguistique, le pronom 
représentant la première personne du singulier est défini de la manière 
suivante par Émile Benveniste : « je se réfère à l’acte de discours 
individuel où il est prononcé, et il en désigne le locuteur. C’est un terme 
qui ne peut être identifié que dans une instance de discours et qui n’a de 
référence qu’actuelle »1. Le pronom personnel « je » fait partie de ce que 
Benveniste appelle les « embrayeurs » du récit, c’est à dire des éléments 
qui n’existent dans une situation que par rapport à un référent. 

En effet, l’absence de référent débouche sur une non-personne au 
sens linguistique du terme. Anne Ubersfeld remarque en effet qu’ « il est 
le Je-conscience qui parle mais en même temps c’est un Je 
rigoureusement dépersonnalisé2 ». Le lecteur est face à un personnage 
qui dit « je », qui prend en charge la narration de tout le roman, et 
malgré tout cela, il ne sait absolument rien sur ce personnage qui se 
cantonne dans l’anonymat le plus complet. 

De plus, ce personnage qui n’a pas d’identité propre se voit 
dépossédé de sa subjectivité et de son individualité, comme le montre 
Marie-Claire Vallois à propos du personnage de V. Hugo dans Le dernier 
jour d’un condamné: le sujet-narrateur se voit ainsi réduit à n’être plus 
que le traducteur-spectateur de l’histoire qui se trouve être celle « des 
autres » avant d’être la sienne3. Elle souligne que le sujet se trouve 
remplacé par l’instance à la fois multiple et anonyme du texte de la loi4.  
Mais cet anonymat est aussi présent dans le roman à un autre niveau. 

Roland Barthes explique que, pour un auteur, le « je est encore la 
forme la plus fidèle de l’anonymat. » et que « le droit à la troisième 
personne se conquiert, au fur et à mesure que l’existence devient destin 
et le soliloque Roman5 ». En effet pour lui, le « je », de par son caractère 
« moins ambigu », est par conséquent « moins romanesque ; le « je » 

                                                 
1 Emil Benveniste, Problèmes de linguistique générale, 1, Ed. Gallimard, Coll. Tell, 
Paris, 1966, p. 261. 
2 Anne Ubersfeld, Lire le théâtre, Éditions Sociales, Paris, 1978, p. 292. 
3 Marie-Claire Vallois, Ecrire ou décrire : l'impossible histoire du « sujet » dans Le 
Dernier Jour d'un condamné de Victor Hugo. In: Romantisme, 1985, n°48. Dédales du 
sujet. p. 92, en ligne sur : http://www.persee.fr/ 
web/revues/home/prescript/article/roman_00488593_1985_num_15_48_4768  
4 Ibidem, p. 94. 
5 R. Barthes, Le Degré zéro de l’écriture, Seuil, Paris, 1953, p. 55.  
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serait utilisé dans des cas extrêmes : soit lorsqu’il se place en deçà de la 
convention ou bien au-delà de la convention, pour ce dernier cas, il cite 
en exemple un texte présentant le faux naturel d’une confidence.  
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Abstract: Having overcome the exclusively male authority prejudices (based on 
notions of authority, public sphere, initiative, individuality, exhibitionism, etc., 
prohibited women as being against nature), the feminine writings of the eighteenth 
century have adopted various strategies consisting of: anonymity, more pronounced 
asserting with a preference of  educative writings for novel (considered as marginal at 
the time), as well as the proclaimed delimitation to strictly female audience, but also 
forewords and interventions in the texts in line with the ideology of men regarding 
women etc. As novelists, women have always been self-conscious, but only rarely self-
defining. While they have been deeply and perennially aware of their individual 
identities and experiences, women writers have very infrequently considered whether 
these experiences might transcend the personal and local, assume a collective form in 
art, and reveal a history. The direction generated by the contemporary feminist 
movement has increased our sensitivity to the problems of sexual bias or projection in 
literary history, and has also begun to provide us with the information we need in 
order to understand the evolution of a female literary tradition. One of the most 
significant contributions has been the unearthing and reinterpretation of “lost” works 
by women writers, and the documentation of their lives and careers. 
Key words: feminism, independence, self-esteem, literary creation, integration. 

 
1. Introduction 

The 1968 renaissance of a Women’s Liberation Movement in 
England and America has revived enthusiasm for the notion that “a 
special self-knowledge of women occurs through literature in every age”. 
The interest in establishing a proper critical vocabulary and a correct and 
systematic literary history for female writers is based on the wider 
interdisciplinary work of psychologists, sociologists, social historians, 
and art historians aiming to rebuild and express the political, social and 
cultural experience of women. 

“We remind ourselves,” writes Carolyn Heilbrun, “that of the great 
women writers, most have been unmarried, and those who have written 
in the state of wedlock have done so in peaceful kingdoms guarded by 
devoted husbands. Few have had children” (Heilbrun, 1988: 382), and 
Nancy Milford asks: „Does feminism lead to loneliness? To be creative, 
do you have a special moment for yourself ...?” (Milford, 1975: 129). 

Ellen Moers writes: “women studied with a special closeness the 
works written by their own sex” (Moers, 1976: 90-98); in terms of 
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influences, borrowings, and affinities, the tradition is strongly marked. It 
is full of voids because of what Germaine Greer calls “the phenomenon of 
transcendence of feminine literary fame” (Greer, 1974: 784); “almost 
uninterrupted from Interregnum – a small group of women enjoyed an 
orbiting literary prestige in their lifetime, just to disappear without trace 
from the records of posterity”. 

Thus, each generation of women writers has found itself, in a 
sense, without a history, forced to rediscover the past anew, forging again 
and again the consciousness of their sex. 
 
2. Female Writers in the public area 

According to the moral standards of the time, the presence of the 
female writers in the public area, through their writings, must be, 
diminished or undermined in a justified and permanent manner.  

Since educated women were marginalized, Sophie Helmine Wahl, 
for example, claims about a heroine who was a writer before marriage 
that she was “uneducated and amateur” (Răcaru, 2001: 8) (in other 
words, a ‘Sunday-writer’, as were named most female writers), thereby 
her writings cannot be defended as genuine. It is claimed that, since the 
novels on this character are published unbeknownst to her friends, she is 
an author (implicitly including literary life) only by chance. 

As Roxana Răcaru (Răcaru, 2001: 8) notices, there were 
intellectual women who have attempted an integration of women in 
public life (literary and political): Delarivier Manley (a British satirical 
writer), the Bluestocking women, Mary Wollstonecraft, Hannah More 
and others. The strategy analysis adopted were very different, aiming at 
possible solutions for the annihilation of strong prejudices, in the 
political climate of Queen Anne’s England, when London salons were 
haunted by the bluestocking circle who demandedthe adoption of more 
stringent rules of moral support for equality opportunities between 
women and men. Thus, the climate was marked by rebelliousness, open 
protest and the Vindication of the Rights of woman. 

The same era discovers the female body as being different from 
the masculine one. At the same time,  there emerges a discourse about 
the body and sexuality. However, it is not a female speech, the latter 
being in the early stages of identity formation and the authorities still 
accused women of immorality and transgression of established cultural 
boundaries of femininity. 

Inspired by the Enlightenment values (respect for individuals,  
desire of equality, rationality as the ordering principle of life, the role of 
reading in expanding the horizon of knowledge, logical and pragmatical 
justification of the need for virtue), writers as Susanne von Bandemer, 
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Elizabeth Inchbald, Marie Leprince de Beaumont, Sophie Helmine Wahl, 
Betje Wolff, Anna Margareta von Bragner or Petronella Moens attempt to 
bring to the attention of the readers the lack of fairness of preconceived 
ideas on the exclusively male nature of artistic creativity. Their speech 
targets the emotions of women, which would darken reason, logic and 
sense of order. They also hint at the submissive role reserved for women, 
believed to be primarily those who ensure support and incentives for the 
activities their more fortunate partners, a role denying them the right to 
property, to superior education and to equal opportunities. The idea that 
women are inferior, but otherwise, that they feel, think and create in a 
way that is specific, that is not necessarily reprehensible and should not 
necessarily be converted into a way of being in the world as close as 
possible to masculine paradigms, is supported by Susanne von 
Bandemer. 

In addition to addressing of masks (as an editor, a translator or an 
anonymous author – anonymity is, in the end, a very functional mask, 
which hides the true face, and especially the social identity of the author), 
the writer Elizabeth Inchbald or Susanne von Bandemer resorts to a 
duplicitous speech, which will be described by George Orwell (Orwell, 
1949: 98) in his novel Nineteen eighty-four, as deceiving the eye of both  
censors and of those convinced of the exclusive right of men to exist in 
the public and artistic areas. The British writer and actress Elizabeth 
Inchbald resorts to an ingenious strategy: whereas, during the English 
Enlightenment (hence, by men), poetry and philosophy were considered 
to be high species, Inchbald decides to write novels precisely because 
they do not enjoy a significant social prestige. 

Approaching two parallel texts signed by Elizabeth Inchbald, the 
novel A Simple Story and a poem included in tis preface, Mihaela 
Mudure observes “how narrative techniques undermine the obedience 
and gentleness of the female model recommended by the company” 
(Mudure, 2001: 81-98). Conventional on the surface, the novel is in fact 
extremely subversive and anticonventional at a deeper level.  While the 
author of the novel can not afford to sympathize with any of his heroines, 
leaving the narrator to present the facts, the discourse of the feminist 
preface is more transparent, more courageous, and uninhibited than the 
novel itself. This is possible because then, as now, prefaces were not read 
by the public, so they could be ignored and censored. 

Marie Leprince de Beaumont (1711-1780) tried to identify the 
recipe of (female) happiness within domestic conventions. Drawing 
onFénelon’s Telemaque and on the treatise concerning the education of 
girls (Traité de l’éducation des filles), this woman, famous during the 
Enlightenment, tries to educate readers regarding behavior in society 
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and family, the mother-daughter relationship, the theme of love and the 
ravages of passion (Beaumont, 2013: 23). The idea that resignation and 
renunciation are the axes which should organize the behavior of women 
– in a domestic relationship or in any other relationship involving 
representatives of the stronger sex – Is explicitly formulated by Marie 
Leprince de Beaumont in Instructions pour les jeunes dames, where she 
suggests that resignation and renunciation are the only ways to achieve 
marital happiness. 

Enlightenment apologists of the first women’s rights, especially 
the right to education, are John Stuart Mill (Stuart Mill, 2010: 123) in 
The Subjection of Women, Henrieta Taylor Mill (Taylor Mill, 1994: 178-
203) in Enfranchisment of Women and Mary Woollstonecraft 
(Woollstonecraft, 2002: 2) in A Vindication of the Rights of Woman. 
Even though the author’s attitude toward women is benevolent, their 
writings betray a bias very well hidden in the background, probably 
invisible to contemporaries. They deal with preconceptions regarding the 
inherent superiority of male values and especially that of male reason, 
considered to be the exclusive priviledge of men. The females subject to 
these values should rise by a kind of intellectual asceticism that would 
transcend the biological data, the feminine sensitivity and emotions. 

Aware that they live in a male society, controlled by tradition, 
customs enforcement and predominantly androcentric social stereotypes, 
women in the eighteenth century tried to articulate a variety of 
experiences of looking at themselves, at marriage and family, within the 
effort to find a niche from the social and professional point of view. But 
men’s access to the female mind was altered by multiple misconceptions 
about the inherent inferiority of women. The limits of empathy induced 
many other inadequacies and distortions – which we suspect to be the 
finest instrument for the psychological exploration of subjects of the 
opposite sex. 

There were several discursive strategies adopted by women writers 
of the eighteenth and nineteenth centuries. Negotiating ambiguity and 
the use of subtext as the main vehicle of meaning are processes by which 
the writers managed to make their voice heard, circumventing 
censorship and mystifying male egos who, seduced by the text of modesty 
displayed, a text which was extremely flattering to the reader, ignored the 
subversive content in the text message or the adjacent subtext. Summing 
up exciting female radiographies of Enlightenment texts, the volume is of 
interest to those concerned with literature and the history of ideas, with 
history and gender studies.  
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3. Early literature written by Romanian women - opinions, 
attitudes, and clichés of male writers regarding women’s work 

For centuries, among women there were real fights to get another 
social status that should go beyond stereotypical roles and discriminatory 
portraits that were part of the society, whose „elite” was eminently 
masculine. At the turn of the nineteenth and twentieth centuries this 
miracle happens. La Belle Époque exalted the myth of woman, as many 
writers have tried to achieve a reversal of the ideas on female gender, 
rights, duties and especially on the independence of women. A series of 
long-time oponentss are now defeated and female authors ignore 
rejection, skepticism, irony, or distrust, especially regarding the status of 
women authors. 

If French novelist Colette (1873-1954), and the poet of Romanian 
origin Anna Noailles (1876-1933) are those who succeed through books 
and through their attitude, provide another perspective on relationships 
between men and women, in England female voices were more 
numerous and more powerful (George Eliot, the Brontë sisters, Virginia 
Woolf), bringing with their works not only a change in the paradigm of 
literature and its thematic branches, but also new worldviews.  Several 
women writers emerge in Romania, stirring divergent echoes, but the 
result is that women cannot be overlooked anymore. 

For example, encouraged by her husband, Willy (a famous 
bisexual), Colette has written the series of books of the Claudine cycle, a 
female character who would become a myth, a symbol of feminine 
aspirations to greater freedom. Initially, her books were published under 
the name of her husband, but in 1906 they divorced, and she obtained 
the right to sign books. With the cycle Claudine, Colette launches as well 
the Claudine fashion, which attained unimaginable dimensions, her 
bookstore becoming a business triumph (Claudine mirrors, 
Claudinehats, Claudinelotions, etc.). Furthermore, the author encounters 
literary the success of literary and readers’ adhesion, which emphasizes 
the desire for social emancipation – illustrated by the body, the 
garments, and the morals. Collete cuts her hair and she appears naked on 
stage in music-halls, all the while pairing the writing of her own life with 
an effort to create natural ideas. Most of her writings are focused on the 
“war” between the sexes. 

In turn, Anna de Noailles, as described by Catherine Perry (Perry, 
2006: 239), was a French writer of Romanian origin, born as princess 
Ana Elisabeta Brancoveanu, who was famous in the parisian salons of the 
early twentieth century. After the publication of the poetry volume Le 
cœur, she was received into the French Academy and became the first 
female Commander of the Legion of Honor. She was the only woman 
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poet of her time who received the highest public recognition, being 
admired by great writers like Maurice Barres, Jean Cocteau, and Pierre 
Loti. The salon of Anna de Noailles, on Avenue Hoche, attracted like a 
magnet some of the greatest French writers of twentieth century Paris: 
Proust, Pierre Loti, Francis James, André Gide, Gabriela Mistral, Colette, 
Paul Valéry, Jean Cocteau, François Mauriac, the Daudet brothers, 
Robert de Montesquieu, Paul Hervieu, Paul Claudel, Max Jacob. Her 
work is described as Dionysian, ecstatic, sensual, erotic, playful and 
sometimes violent. Anna de Noailles was the model for Countess 
Gaspard from Marcel Proust’s novel Jean Santeuil (inspired by the fact 
that, at the age of 40, she retired in her own room where she wrote her 
works), and her face was painted by many famous artists. In 1906, she 
even carves Auguste Rodin’s bust, a work that can be admired today at 
the Metropolitan Museum in New York. Her funeral service, held at the 
Orthodox Church in Paris, was attended by numerous leading politicians 
and literati of her time.  

The so-called feminine literature (in the sense of being written by 
women) was and is often considered a false problem, because “neither 
the style nor artistic vision nor the morally creative act provide enough 
valid arguments to assert a gender-specific literature”, as mentioned by 
Eugen Negrici in Illusions of Romanian literature (Negrici, 2008: 76). 
According to Eugen Negrici, the feminine literature is a “confusing 
concept, so convenient and helpful”, which was built in the late 
nineteenth century and especially in the early twentieth century, when 
women’s creation obtained its own space in Romanian literature at a 
time of auspicious change, enjoying a happy conjunction of the stars who 
made it attractive. 

As a rematch against ruralism and thematically simplistic 
typology, as well as to reflect the objective reality outside, there is a need 
for “probing of interiority, investigation of the soul and intellectual 
unrest, a desire for introspection and for confession, a curiosity for the 
conscious state and for the revelation of intimacy. It so happened that 
this aspiration of our prose – a prose unfulfilled in its analytical aspect 
and with plenty of prejudice, including prejudice against artistic beauty – 
to be synchronous with the onset of a process of emancipation of women, 
the rulings of the constraints of patriarchal society and even phallic 
tyranny. This process involved, at the beginning, a standoff in specific 
forms of bashfulness”. 

The fact is that late nineteenth century required a major change in 
the relationship of women with literature, with access to education and 
broadening life experiences. If, until now, women had appeared in 
literature as mere creations of men, at this moment they appear by 
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themselves and write about themselves. As they no longer write by 
exploring sexual peculiarities, the novel often becomes a depositary of 
personal emotions. In addition, often the values of women did not 
coincide with those of men, and when they tried to change through their 
writing the scale of current values, critics of the opposite sex were 
surprised and saw in this attempt not only a different view, but one 
shakily uninteresting and sentimental.  

Accordingly, the division has been often accompanied by 
derogatory trends that private-insulator literature written by women 
applied to text. In Romania, this literary convention of the opposition 
male / female (were many critical voices were involved) prevailed at that 
time, involving classification, value and differentiations often grown even 
larger in the fertile soil of misogyny. A derivative here consists in a 
pejorative sense of the considerations that aimed at “feminine literature”, 
“feminine prose” or “feminine ideology”, aiming at a systematical 
minimization, including by setting reductionist features that would 
transfer the obligatory standard portrait of women on its artistic product. 

A paradoxical case is that of Eugen Lovinescu. Although one of 
the critics who promoted most writers, he described the so-called 
constants of feminine literature - instinct, sensuality, sentimentality, 
delicacy, lyricism, fragility, female mystery and, especially, subjectivity, 
generating a genuine opposition system as compared to „male” literature 
for the husband would be presented as: cerebral, lucid, objective, firm, 
organized, effective, great, etc. This opposition proved unjustified 
because, on the one hand, neither every subjective thing proved minor, 
nor the prerogative of women (see the prose of Henry James, Marcel 
Proust, James Joyce or that of Romanian writers Camil Petrescu, Mircea 
Eliade, Anton Holban) and, on the other hand, not all women’s prose is 
subjective and not all solutions come from artistic senses. 

Lovinescu’s attitude toward women and women’s literature is 
contradictory, as distinguished by Elena Zaharia-Filipaş in feminine 
literature studies (Zaharia-Filipaș, 2004: 174). In the Lovinescian 
attitude, she recognizes two types of mental constructs of opposition and 
competition: the misogynist (the great critic compares the feminine 
condition feminine tothat of the cat or dove during the rutting season) 
and Mr. courteous, noticing a hiatus between the man Lovinescu and 
Lovinescu, the literary critic. He has often expressed distrust in the 
creative vocation of women, but at the same time, from the professional 
perspective, he has not acted accordingly never discriminating female 
authors, since his literary circle kept its doors wide open for women 
writers (Hortensia Papadat-Bengescu, Cella Serghi, Lucia Demetrius, 
Ioana Postelnicu, etc.). 
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In turn, Eugen Negrici notes: „Surprisingly a far-reaching 
intellectual like Lovinescu is negligent in this logic, this haste with which 
he expresses reflex traditional mindsets about women. He promotes 
modernity, betrays a macho guy sufficiency, a lack of sensitivity, of 
sympathy, of indulgence and sometimes he barely retaines his mistrust 
towards the products of Romanian ladies’ literature”. Indicative for this 
bias (fleeting, however) of Lovinescu is perhaps the gesture (well-
meaning, by the way) of advising Ioana Postelnicu (actually a pseudonym 
of Eugenia Banu) to debute with a manly pseudonym: “I must say that at 
first I named myself Sergiu Duşescu, believing that it’s better to write 
under a male name. It is under this pseudonym that appeared in the 
newspaper Adevarul my Literary notes from a trip” (Negrici, 2008: 76).  

George Călinescu was much more categorical in his refusal to 
grant credit to literature written by women. Eugen Negrici speaks, in the 
case of Călinescu, of a “misogynistic bitterness” against women, which 
fixed its perimeter as being predictable and unsurpassable, with an 
inventory of potential and attitudes aimed at the female character 
repertoire, at women’s roles on the stage of life and, hence, on the literary 
scene. 

In the chapter about Hortensia Papadat-Bengescu, George 
Călinescu, makes a global assessment of the nature and role of women in 
society, where their artistic attributes are considered to derive from 
(Călinescu, 2016: 2-4). The critic always mentions the problem of the 
husband and of procreation, arguing that ”her thinking is totally 
practical, hence her feelings”. The woman is a social and ethical being. 
She never complained about not being recognized by her contemporaries 
and awaited posthumous rehabilitation, but thewoman lived in society, 
which itself is producing individuals. Therefore, feminine literature has 
two aspects that slightly reduce the unity of the whole: women are moral 
types, singing their love of children, the virtues of domestic bliss, for 
whom love is an institution, more rarely, however the virtues of love for 
one’s homeland, which is an idealism sometimes dangerous for children’s 
lives, provoking selfish feelings against the mother. Women are, finally, 
purely physiological types, as was the Countess of Noailles, and they 
avoid writing about the desire for copulation, about the aspiration to be 
loved by man and about the bodily joy of living. 

From the point of view of George Călinescu (Călinescu, 2016:2-4), 
literature is doomed from the start to be “repaid” by focussing on small 
things, by the enormous intensity of physiological life, the pagan 
sensuality, the inability to evade the dictatorship of senses or the bodily 
vibration which depends on the course of the entire universe, as reduced-
scale physiological dramas. Therefore, in the work of H. P.-Bengescu 
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there were no types, no characters, no good people or bad people, but 
individuals better or worse conformed physically, healthy, or sick. The 
author describes everything with attention, calmly, providing no access 
to general ideas and symbols. In fact, says the critic,” approximately all 
her work consists not in shares, but, as that of a true man, in canvassing. 
Hortensia Papadat-Bengescu is a tall, thin, intelligent woman who 
slanders the world in an impossible language, absolutely speaking.” So, 
language in women’s aestheticism is childish. Concert of music by Bach 
is “an aspiration for a terrestrial feminine novel” „ it draws its roots in the 
crises specific for the female intimate novel crises. But everything about 
the physiology is not fundamental in literature. As concerns Henriette 
Yvonne Stahl, her literature is “feminine as it supports discretely the 
issue of women’s happiness” and “Lady Olimpia by Lucia Mantu 
(Camelia Speranța) is a sort of monography regarding the existence of a 
countryside housewife.” 

A step forward in trying to overcome two simplistic antagonistic 
categories which draw an impassable border between men and women 
and, implicitly, between the artistic products thereof, is presented by 
Eugen Lovinescu who published a Note on our feminine literature, 
which makes a major distinction between literature, women, feminine 
literature and feminist literature: “discrimination required us to 
distinguish between women’s literature and feminine literature - not to 
mention feminist literature, whose tendentious and programmatic 
character situate it outside the strictly limited conception of art 
aesthetics. Women’s literature is not exclusively female, it is a literature 
that leverages the key elements of femininity, but may have other 
characters, whereas art does not have to acknowledge the laws of the 
sexes” (Lovinescu, 1939: 179). 

As Dana Pîrvan-Jenaru notes, Mihail Sebastian resorted to the 
opposition masculine/feminine in literary reception, but did it in an 
appreciative creative sense for women (Pȋrvan-Jenaru, 2004: 15-17). 
According to his own statements, he has attracted female writers, who 
found Mihail Sebastian irresistible, particularly due to his “lack of 
frivolity” and to his “gravity”. Also, sensuality and “thefeeling of gravity” 
represent, for some, the most important constant in Sebastian’s 
particularly feminine literature. Analyzing the literature written by 
women, Sebastian remains consistent with himself and true to the 
principle that great literary works are distinguished by the power of 
absorption of humanity and by properly presenting the universality of 
the human condition. 

In his analysis, trying to capture a kind of inner energy, he is 
haunted by the enthusiasm of thinking that runs implicitely through his 
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work underground. He remains sharp both in the critical sense and in 
appraising this literature, which manifests itself in the sense of text value. 
Over the years, he proved the importance of writers such as: Virginia 
Woolf, Katherine Mansfield, Emily Brontë, George Sand, Hortensia 
Papadat-Bengescu, Martha Bibescu, Henriette Yvonne Sthal, Cella Serghi 
or Lucia Demetrius.  

Regarding the feminine sphere of Romanian literature, Sebastian 
has experienced the phenomenon closely, and his articles stand as a 
proof in this respect. His perspective has been positive, presenting their 
specific features as honorable. Moreover, these women writers were a 
concrete presence in his life, either as friends or as beloved. 
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LES ROUMAINES À PARIS. 

ÉCRIVAINES FRANÇAISES D’ORIGINE ROUMAINE : 
DORA D’ISTRIA, ANNA DE NOAILLES ET MARTHE BIBESCO  

OU 
COMMENT PEUT-ON ÊTRE ROUMAIN DANS L’EUROPE DES 

NATIONS ? 
 

Efstratia OKTAPODA1 
 
 

Abstract. I will discuss in this paper on Romanian-born French women-writers, 
illustrious authors of high repute: Dora d’Istria, Anna de Noailles and Martha 
Bibesco. Three women and as many cultural routes of exceptional women, Romanian 
women, women of letters and lounges, French women-writers. Three interesting and 
convergent cases, since all three choose to write in French texts that relate, in their 
great majority, of Romania. More than Anna de Noailles, who was born in Paris of 
Romanian parents in exile, both Dora d’Istria and Martha Bibesco come from 
Bucharest, choose the Parisian scene when leaving Romania, write in French and they 
become French writers. Paris, the capital of literary phenomena and of cultural 
crossroads, a city of excitement and fervor, is causing a surge of creativity, the 
privileged space of a permanent bubbling. A literary capital in the nineteenth century, 
Paris attracted the Romanian intelligentsia of the nineteenth century, who was, 
moreover, Francophone and Francophile. Homelessness is part of this displacement 
and deterritorialization. I will consider Paris as part of my presentation to compare 
my three Romanian-born French writers, studying the biographical and 
autobiographical aspects of the exile. From Bucharest to Paris, the Romanian Dora 
d’Istria and Martha Bibesco seize this space and internalize it. From Paris to 
Bucharest,  the opposite is done this time by the Romanians living in Paris,  by Dora, 
Martha, but also Anna de Noailles, around whom is grouped the Romanian high 
society attracted by Bucharest, the road runs both ways  and space works by means of 
bipolarity.  
Keywords: French Women writers; 19th Century; Europe; Paris; Bucharest; Dora 
d’Istria; Anna de Noailles; Marthe Bibesco.  

 
 
1. Pérégrinations et médiations interculturelles de trois 
femmes des lettres 
 
 Je me pencherai dans cet exposé sur des femmes écrivaines 
françaises d’origine roumaine, des écrivaines illustres de grande 
réputation : Dora d’Istria, Anna de Noailles et Marthe Bibesco.  
 Trois femmes et autant d’itinéraires culturels de femmes 
d’exception, des femmes roumaines, des femmes des lettres et des salons, 

                                                 
1 Université de Paris IV-Sorbonne, efstratia.oktapoda@paris-sorbonne.fr. 
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des écrivaines françaises. Trois cas intéressants et convergents, puisque 
toutes les trois choisissent d’écrire en français des textes qui ont trait, 
dans leur grande majorité, à la Roumanie. Même dans le cas d’Anna de 
Noailles, qui naît en France de père roumain, les textes sont imprégnés 
d’une tristesse profonde, et de quelque chose de lointain, à jamais perdu. 
On ne sait pas ce que c’est, on le devine. Mais plus qu’Anna de Noailles, 
Dora d’Istria et Marthe Bibesco, Roumaines de naissance, choisissent la 
scène parisienne, quittent la Roumanie, écrivent en français et 
deviennent écrivaines françaises.  
 Paris, phénomène des capitales littéraires et carrefour des 
cultures1, ville d’exaltation et de ferveur, est à l’origine d’un « 
déferlement créatif »2, l’espace privilégié d’un « bouillonnement 
permanent »3. Capitale littéraire au XIXe siècle, Paris attire 
l’intelligentsia roumaine du XIXe siècle, elle est la destination rêvée des 
intellectuels roumains, de surcroît francophones et francophiles. Dans 
cette itinérance de déplacement et de déterritorialisation, je prendrai 
Paris comme cadre de mon exposé pour comparer mes trois écrivaines 
françaises d’origine roumaine, que j’étudierai du côté de l’exil, du 
biographique et de l’autobiographique.  
 Deux axes constituent l’épicentre de mon étude. Premièrement, 
celui de l’identité nationale et les identifiants multiples, polymorphes et 
plurilinguistes. Sous le paradigme de l’identité nationale, on a à faire à 
des patriotes ferventes, des aristocrates de naissance, dont les parents 
sont ambassadeurs ou princes régnants, les époux – des princes Russes, 
elles-mêmes princesses et châtelaines, qui viennent résider en France et 
vivent dans l’entre-deux. Elles sont des aristocrates cosmopolites qui 
aspirent à la vie culturelle française, anglaise aussi (Dora d’Istria). Elles 
quittent le pays, elles reviennent, elles repartent, vivent dans les salons 
en France et côtoient des écrivains de renom (Proust, Claudel, Gide, 
Cocteau, Paul Valéry, Loti). Elles sont tout de même en situation d’exil et 
à l’exil elles éprouvent le nostos, rongées par le retour au pays, le plus 
souvent mortes en terre étrangère – ce qui est le cas des trois écrivaines 
ici présentées.  

                                                 
1 C’est le titre même d'un Congrès « Paris et le phénomène des capitales littéraires. 
Carrefour ou dialogue des cultures » tenu à la Sorbonne (Paris IV), le 22-26 mai 1984 et 
dont les Actes ont été publiés dans Paris et le phénomène des capitales littéraires, 
Paris, Presses Universitaires de Paris-Sorbonne, 1990. 
2 L’expression est de Pierre-Christian Taittinger, Ancien Ministre, Sénateur - Conseiller 
de Paris, dans « Paris et la Révolution », Paris et le phénomène des capitales littéraires. 
Carrefour ou dialogue des cultures, Actes du premier Congrès international du CRLC, 
22-26 mai 1984, Volume III, Paris, Presses Universitaires de Paris-Sorbonne, 1990, p. 
2.  
3 Ibid. 
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 En second lieu, il faut faire la part entre la persona et l’écrivain, la 
personne qui part, qu’elle souffre ou pas, et la personne qui écrit. D’une 
part, l’exil de l’être, délibéré ou imposé, de l’autre, l’exil littéraire. D’une 
part, la déterritorialisée (Dora, Marthe, peut-être aussi Anna dans la 
souffrance de son être et de par les origines multiples de ses parents en 
exil), de l’autre, la vie déterritorialisée. 
 
2. L’itinéraire-connaissance des trois femmes des lettres 
 Entre Paris et Bucarest, entre tentation du voyage et contraintes 
politiques et sociales, les écrivaines roumaines partent à Paris. Entre 
voyage et exil, le départ sera une source d’émerveillement et d’auto-
connaissance, tentation aussi pour l’autobiographie et incitation à l’acte 
d’écrire. L’obsession des contraires fascine toujours et le devoir de 
mémoire se superpose sur la vision cosmopolite des écrivains qui vivent 
loin du pays.  
 
2.1 Dora d’Istria (1828-1888) 
 Elena Ghica, connue sous le pseudonyme de Dora d’Istria, est une 
écrivaine roumaine de famille illustre de l’aristocratie roumaine de 
Bucarest. Fille de Marele Ban Mihai Ghica dont les deux frères étaient 
les Princes Régnants de la Valachie, Elena Ghica est née à Bucarest et a 
passé les premières quatorze années de sa vie dans la grande maison 
familiale, la plus grande de Bucarest, sur les rives de la Drambovita. À la 
suite de la destitution par les Turcs du trône de la Valachie de son oncle 
Alexandru Ghica Voda, en 1842, la famille s’exile à l’étranger. Elena 
passe sa vie entre Vienne, Berlin, Dresde, Venise ou encore Florence.  
 L’exil volontaire se termine en 1849, quand la famille rentre à 
Bucarest. Elena a 21 ans. Je ne me référerai pas aux événements 
politiques de l’époque qui font rage, avec les Révolutionnaires, les 
principautés, les troupes d’occupation, ce qui m’intéresse c’est le 
parcours d’Elena.  
 Il faut dire qu’Elena épouse un prince russe, Alexandre Kolzoff-
Massalki, le suit en Russie, à Saint-Pétersbourg, où Elena Ghica-Kolzoff-
Massalski écrit beaucoup. Obligée de quitter le pays sous avertissements, 
elle trouve refuge en Suisse. En 1855, elle a 27 ans. Elle choisit d’écrire 
sous le pseudonyme de Dora d’Istria (amour du Danube/amour du pays), 
donc un pseudonyme patriotique. 
 Elena voyage beaucoup, écrit beaucoup. Entre 1855 et 1860, on la 
trouve en Suisse, Grèce, France, Belgique, Allemagne, Italie. Dès 1860 
elle reste en Italie, en 1870 elle s’installe définitivement à Florence. Tout 
cela est connu.  
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 Elle déploie ensuite une extraordinaire activité ethnologique et 
folklorique qui puise dans le folklore balkanique (roumain, albanais, 
serbe, bulgare et grec) avec comme sujets principaux le nationalisme 
albanais, les chansons populaires, les coutumes suisses et les antiquités 
grecques.  
 Dora d’Istria-Ghica n’a écrit qu’en français. Toute son œuvre est 
en français, même les lettres adressées à son frère en Roumanie sont en 
français. Ce n’est pas mon but ici de parler de la langue française, mais je 
suis convaincue qu’Elena n’est pas seulement Roumaine, elle est avant 
tout un citoyen du monde œuvrant pour son cher pays. J’y reviendrai.  
 Par sa plume prolifique, Dora d’Istria fit connaître la cause 
roumaine de la future Roumanie dont elle décrivit au moindre détail les 
mœurs et coutumes. Mais Dora a parlé aussi du problème des nations, 
des nations des Balkans (roumaine, grecque, albanaise) sous occupation 
ottomane et de leur émancipation.  
 Mais plus qu’écrivaine nationaliste ou folkloriste, Dora d’Istria est 
aussi une écrivaine féministe qui a écrit sur la condition des femmes 
(Femmes en Orient (1859 et 1860)1 et Des Femmes par une femme 
(1865)2. Que ce soit les femmes de l’Orient ou de l’Occident, Dora d’Istria 
parle du vrai rôle de la femme dans la société, l’émancipation, les 
préjugés. Elle dit :  
 

Si l’on met en regard une Anglaise et une Grecque, une Hollandaise 
et une Roumaine, on trouvera sans doute que nos pères n’ont laissé 
à leurs compagnes qu’une part d’action et d’influence trop peu 
considérable...3.  

 
 Dans ses récits de voyage en Turquie, en Grèce ou en Albanie, 
Dora d’Istria parle de la femme orientale et des droits de la femme.  Elle 
devient ainsi une écrivaine féministe avant la lettre, contestant le 
discours colonial et la domination de l’Orient et, par là même, de la 
subordination de la femme. 
 
 
 
2.2 Anna de Noailles (1876-1933) 

                                                 
1 Dora d’Istria, Femmes en Orient, 2 vol., Zurich, Meyer et Zeller, 1859 et 1860. 
2 Dora d’Istria, Des Femmes par une femme, 2 vol., éditions Lacroix, Paris-Bruxelles, 
1865. 
3 Cité par N. Iorga, 1932. URL:  www.ghyca.org, p. 4. 

http://www.ghyca.org/
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 À la différence de Dora d’Istria et de Marthe Bibesco, 
Bucarestoises toutes les deux, Anna de Noailles est Française, née à 
Paris, en 1876, de père roumain et de mère grecque. 
 La comtesse Anna-Elisabeth Brancoveanu, née Bibesco Bassaraba 
de Brancovan, est une poétesse et romancière d’origine grecque et 
roumaine, issue d’une grande famille comptant des poètes et des gens de 
lettres.  
 Descendante des familles de boyards Bibescu et Craiovesti de 
Roumanie, elle est la fille du prince Grégoire Bibesco de Bassaraba, lui-
même fils du prince valaque Georges Bibesco et de la princesse Zoë de 
Brancovan. Sa mère est la pianiste grecque Raluca Moussouros. La 
princesse Hélène Bibesco était sa tante, et Marthe, sa cousine. 
 À l’âge de 19 ans elle épouse le comte Mathieu de Noailles, fils du 
duc de Noailles. Le couple fait partie de la haute société parisienne de 
l’époque. Elle grandit entre Paris, le Bosphore et la Savoie. Tout cela est 
aussi connu. 
 Elle fut la première femme commandeur de la Légion d’honneur. 
L’Académie française nomma un prix en son honneur. Elle est aussi la 
première femme reçue à l’Académie royale de Belgique.  
 Anna de Noailles a écrit trois romans (dont Visage émerveillé, 
1904 ; La nouvelle Espérance, 1903) et La Domination, 1905), un recueil 
de nouvelles sur les relations entre hommes et femmes (Les Innocentes, 
ou La Sagesse des femmes, 1923 ; rééd. Buchet-Chastel, 2009), une 
autobiographie (Le Livre de ma vie, 1932), un recueil de proses 
poétiques, neuf recueils de poèmes (dont le premier Le cœur 
innombrable, 1901). De verve lyrique et romantique, Anna de Noailles 
exalte dans ses œuvres les thèmes de l’amour, de la nature et de la mort1.  
 Le lyrisme féminin est à son apogée à cette période de l’avant-
guerre, « les femmes veulent s’exprimer dans et par l’écriture », écrit 
Nicole Michel-Crépat2. Des œuvres comme Le cœur innombrable d’Anna 
de Noailles le confirment grandement, la poétesse apparaît comme « 
l’image stéréotypée » des femmes des lettres et des salons.  
 
2.3 Marthe Bibesco (1886-1973) 

                                                 
1 Sur Anna de Noailles et les autres écrivains roumains, on doit signaler une œuvre 
monumentale, Blouse Roumaine. An Anthology of Romanian Women, selected and 
edited by Constantin Roman, Professeur à l'Inalco. Il s'agit d'une collection d'essais 
biographiques de 160 femmes roumaines de l'Antiquité, du Moyen Ȃge, à nos jours avec 
une emphase sur les femmes modernes et contemporaines; il est écrit en anglais, 
français, allemand et roumain.  
2 Nicole Michel-Crépat, « Des auteurs de 1900 à 1914: Une Belle époque, entre fureurs 
et ferveurs », in Acta Fabula, 30 mars 2010. URL: www.fabula.org. Consulté le 30 mars 
2012. 

http://www.fabula.org/
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 Marthe Bibesco, née Marthe Lahovary, princesse par son mari, est 
une écrivaine, femme politique et femme de lettres d’origine roumaine 
née à Bucarest. 
 Elle a six ans lorsque son père Jean Lahovary est nommé 
diplomate à Paris où il s’installe avec sa famille. Marthe parle déjà le 
français avant d’apprendre le roumain. Elle épouse le prince Georges 
Valentin Bibesco, issu de l’une des familles les plus distinguées de 
Roumanie. Elle décède en 1973 à Paris.  
 Elle publie en français un roman consacré à la Roumanie, Isvor, le 
pays des saules (Plon, 1923 et Christian de Bartillat, 1994). Isvor est un 
ouvrage imprégné du folklore roumain, des traditions et des 
superstitions de son peuple. Sa carrière commence l’année d’après, en 
1924, avec Le Perroquet vert (Grasset, 1924), peinture des milieux russes 
en exil. Elle a écrit beaucoup, plusieurs sortes de récits, récits de voyage, 
feuilletons populaires, contes, nouvelles, articles, essais. Tout est écrit en 
français.  
 La princesse a une vie fulgurante entre Bucarest et Paris, délaissée 
par son mari qui multiplie les liaisons, mais qui lui cède pourtant en 1912 
son château familial, le château de Mogoshoaïa. Elle même est éprise 
d’une liaison amoureuse avec le prince Charles-Louis de Beauvau-Craon 
qui dura dix ans.  
 La princesse Bibesco retourne souvent en Roumanie où elle 
s’installe finalement, mais retourne souvent à Paris où elle aime vivre. 
 La Seconde Guerre mondiale la trouve dans son pays, puis elle 
erre d’Istanbul à Bucarest, avant de se fixer à Paris en 1945. Elle ne 
possède plus rien, sa maison à Posada est détruite par les bombardement 
des Allemands, et tous ses biens sont confisqués par les communistes en 
1948. Elle parvient à fuir son pays en 1945 devant l’avancée de l’Armée 
rouge qui chasse les Nazis.  
 Après la guerre, elle mène une vie parisienne cosmopolite. Jusqu’à 
la fin de sa vie elle a habité un appartement au 45 quai de Bourbon, à l’Île 
Saint-Louis, que lui a laissé son cousin, le prince Antoine Bibesco.  
 Marthe Bibesco est élue à l’Académie Royale de Belgique en 1955, 
place tenue auparavant par sa cousine Anna de Noailles. Elle est nommée 
Chevalier de la Légion d’honneur en 1962. 
 Marthe Bibesco a entrepris un vaste projet d’écriture sur l’histoire 
de l’Europe dont deux volumes seuls verront le jour : La Nymphe Europe 
(1960), livre en partie autobiographique, et Où tombe la foudre, ouvrage 
posthume (1976). Ses œuvres sont un témoignage de l’histoire littéraire 
française et européenne.  
 
3. De Bucarest à Paris et de Paris à Bucarest. Exil et nostos. 
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Nostalgies cosmopolites, mélancolies indéfinissables 
 Nostalgies cosmopolites, titre que je dois à Liviu Bordas (2008), 
grand spécialiste de Dora d’Istria, et mélancolies indéfinissables, du mot 
« doru » comme Dora, les écrivaines françaises d’origine roumaine se 
caractérisent par une tristesse et une mélancolie, patriotique (dans le cas 
de Marthe), folklorique (dans le cas de Dora) et romantique (dans le cas 
d’Anna). 
 « À mes frères roumains », ainsi dédie Dora d’Istria son ouvrage 
en 1856 La Suisse allemande1. Sa dédicace, plus qu’émouvante, montre 
l’amour ardent d’une patriote fervente. L’auteure le dit elle même, c’est 
cet amour à la patrie « qui l’a guidée et l’a soutenue tout au long de sa vie 
».  
 

Éloignée par le sort, depuis mon enfance, des bords chéris de ma 
Dambovitza, je n’ai jamais cessé d’appartenir à la terre natale, 
dont les destinées étaient l’objet des mes constantes méditations. 
Tous mes rêves ont été pour elle, toutes les routes que j’ai 
engagées, toutes les souffrances auxquelles j’ai résisté n’ont eu 
qu’une seule cause : un ardent patriotisme, auquel je ne 
renoncerai qu’avec la vie. Lutter pour mon pays m’était aussi 
doux qu’aux premiers martyrs de combattre pour la sainte cause 
de l’Évangile2.  

 
 Dora d’Istria, grande intellectuelle cosmopolite se penche sur les 
destinées des peuples balkaniques, chante la liberté des peuples, 
l’émancipation et la dignité des femmes, et se fait le chevalier errant de 
l’Indépendance des chrétiens d’Orient, des Valaques et des Hellènes, 
écrit Charles Yriarte3.  
 Sans vouloir insister sur le caractère francophone de l’œuvre des 
trois écrivaines, qui n’est pas le but de cette étude, il faut dire que la 
francophonie dans son sens large constitue la famille culturelle et le 
paradigme commun des trois écrivaines roumaines, ou d’origine 
roumaine, ici étudiées. Les écrivaines “voyagent” dans l’entre-deux et 
s’attachent à une zone de rencontre parcourue dans les deux sens.  
 De Bucarest à Paris, les Roumaines Dora d’Istria et Marthe 
Bibesco s’emparent de cet espace et l’intériorisent. De Paris à Bucarest, 
dans le chemin inverse qu’effectuent cette fois les Roumaines de Paris 

                                                 
1 Dora d’Istria, La Suisse allemande, 4 vol., Cherbuliez, 1856. 
2 « Elena Ghica – Dora d'Istria », in le Site de la famille Ghica. URL: www.ghyca.org, p. 
5. Consulté le 30 mars 2012. 
3 Charles Yriarte (le Marquis de Villemer), Portraits cosmopolites, Paris, 1870, p. 165-
178, à propos Des Femmes par une femme, dans « Elena Ghica – Dora d’Istria », in le 
Site de la famille Ghica. URL: www.ghyca.org, p. 5. Consulté le 30 mars 2012. 

http://www.ghyca.org/
http://www.ghyca.org/


62 

Dora, Marthe, mais aussi Anna de Noailles autour de laquelle est groupée 
la haute société roumaine sous l’attrait de Bucarest, le chemin fonctionne 
en sens double et l’espace par bipolarité.  
 De Bucarest à Paris ou de Paris à Bucarest, les écrivaines 
françaises d’origine roumaine deviennent passeurs des langues et des 
cultures, jettent les ponts entre les deux pays et créent un espace réel, ou 
symbolique, entre la Seine et le Danube. Ce qui est particulièrement 
singulier pour la Francophonie roumaine et les écrivain/e/s roumaines, 
de surcroît de l’aristocratie roumaine, qui vit et évolue en dehors des 
frontières. 
 Par ailleurs, l’écriture des écrivaines roumaines à Paris est une 
écriture idyllique, folklorique, qui dépeint aux couleurs les plus 
nostalgiques le bonheur et les traditions du pays. Les écrivaines 
roumaines exposent un pays, un savoir, une écriture, tout en se faisant 
exposer elles-mêmes. Plus que l’écriture ou le savoir, Roxana Verona 
parle d’un « discours de l’entre-deux, suscité par de multiples médiateurs 
culturels qui ont créé un véritable corridor francophone entre les deux 
pays »1.  
 Tristesse et mélancolie, même dans le cas d’Anna de Noailles, –
parisienne aux ancêtres hospodars –, font un, sautent du vers, 
s’enjambent et s’emparent des cœurs.   
 

Je sentais en les regardant que depuis des siècles je les avais 
quittés... Ce riche décor citadin me désolait de mélancolie,  

 
écrit Anna devant la galerie de portraits des ancêtres qui double le salon 
de son enfance sur toute sa longueur2.  
 Roumaines de naissance et Françaises par la plume, Paris 
demeure le pôle culturel, topographique et symbolique pour ces 
écrivaines. Exilées, déterritorialisées, les écrivaines françaises d’origine 
roumaine renouvellent le mythe du nouvel Ulysse, de l’errance et de 
l’exil. Entre centre et périphéries, ce sont les périphéries finalement qui 
offrent aux Roumains « le degré maximum d’ouverture », selon Monica 
Spiridon qui écrit : « Presque chaque fois que l’on pense à Mircea Eliade 
la philosophie du Double s’impose, d’une façon ou d’une autre »3.  

                                                 
1 Roxana Verona, Parcours francophones : Anna de Noailles et sa famille culturelle, 
Paris, Honoré Champion, 2011. 
2 « Anna de Noailles l'éblouissante ». In  http://lefildarchal.over-blog.fr. Consulté le 30 
mars 2012.  
3 Monica Spiridon, « “Europe” ou Contre Sainte-Modèle. La “Nymphe Europe” ou 
Contre Sainte-Modèle », in Lingua Romana, revue électronique de Brigham Young 
University, Volume 4, Issue 1, Fall 2005. URL: http://linguarimana.byu.edu 
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 C’est cette dualité qui distingue les Roumains, dont parlait Eliade, 
souligne Monica Spiridon, « descendance culturellement périphérique et 
respiration universelle »1. Double est aussi l’image de Proserpine dans 
Isvor de Marthe Bibesco, la déesse vivant la moitié de l’année sous la 
terre et l’autre moitié sur la terre. Deux mondes donc diamétralement 
opposés qui servent de paradigme à la narratrice et à sa double quête, 
trait commun pour toutes les écrivaines françaises d’origine roumaine 
qui s’interrogent dans leur œuvre sur leur véritable identité.   
 Dora d’Istria, Anna de Noailles et beaucoup plus la princesse 
Bibesco ne sont pas seulement roumaines, ne sont pas vraiment 
françaises, ce sont des personnalités européennes à part entière. 
Polyglottes, cosmopolites, elles vivent dans l’entre-deux et elles sont 
parfaitement doubles : doubles de conviction, doubles de nation, doubles 
par l’écriture. Dans leurs veines coule le sang mêlé de plusieurs nations. 
 Dans les veines de Marthe Bibesco « coulait le sang roumain, 
français, grec, italien et, par un effort d’anamnèse, elle s’était remémoré 
l’histoire de toutes les familles, de principautés et des peuples de 
l’Europe... », écrivait Eliade2.  
 Avec Isvor, Marthe Bibesco « symbolise la différence » souligne 
Monica Spiridon. « Comment ne pas aimer la Roumanie, après Isvor ? » 
s’exclamait l’écrivain Rainer Maria Rilke (cité par Eliade)3. Alors que 
Charles de Gaulle lui-même en visite d’État en Roumanie en 1968, 
emportait avec lui un exemplaire d’Isvor déclarant avec fierté à la 
princesse : « Pour moi, vous personnifiez vraiment l’Europe »4.  
 Si les pages autobiographiques de Bibesco se réfèrent aux 
traditions et coutumes roumaines qu’elle a défendues et promues dans 
ses écrits, celles de Dora d’Istria se réfèrent à ses sentiments, à ses 
pensées et à ses rêves liés au pays. Dans le tourbillon d’exil et de séjours 
dans nombreux pays, Dora a vécu longtemps loin de la Roumanie, et elle 
est décédée en Italie sans voir son pays. Le pays pour elle est une coquille 
protectrice du corps et de l’âme, un lieu de réconfort. La mémoire de 
l’écrivaine sera profondément marquée par les espaces sécurisants de 
son enfance et de sa maison natale près du fleuve Dambovita, lieux 
d’enracinement et d’identification aux origines.  

Dans ses œuvres, toutes d’essence autobiographique, on a toujours 
le point de vue de la narratrice. La description des lieux et l’exaltation du 

                                                 
1 Ibid.  
2 Mircea Eliade, « Marthe Bibesco et la Nymphe Europe », Briser le toit de la maison. 
La créativité et ses symboles, Paris, Gallimard, 1986, p. 67.  
3 Ibidem, p. 71. 
4 « Marthe Bibesco ». In Wikipedia. URL:  http://fr/wikipedia.org. Consulté le 2 avril 
2012. 

http://fr/wikipedia.org
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pays sont perçues à travers son regard, subjectif et sentimental, essayant 
d’entraîner le lecteur à compatir. La connivence et la familiarité 
s’instaurent dès lors entre le lecteur et le narrateur, ou plutôt la 
narratrice.  
 « [L]es rapports du sujet écrivant à son écriture ne sont pas ceux 
d’un appareil enregistreur à une voix montant de la bouche d’ombre », 
écrit Claude Abastado1. « L’écriture féminine est une écriture du Dedans 
», écrit Hélène Cixous2. Dans l’écriture autobiographique, la relation 
entre moi/monde prend la forme d’un dedans/dehors. Chez les 
autobiographes, une pensée consciente prend l’écriture en charge. Dans 
le cas de Dora, elle assume le ‘Moi’ et ses confidences. 

Épreuve difficile et pénible, douloureuse aussi, l’acte 
autobiographique doit faire face à l’imaginaire personnel et débordant de 
l’auteur, doit aussi redresser le passé de l’écrivain qui à présent est en 
train de découvrir sa nouvelle identité.  

De toute évidence, dans le cas de Marthe ou de Dora, l’œuvre 
autobiographique vise un public. La confidence a lieu dans l’espoir secret 
d’être lue par des lecteurs dignes de cette révélation. Marthe Bibesco et 
beaucoup plus Dora d’Istria retournent à leur lieu d’enfance et avec elles 
le lecteur qui devient témoin. Les deux écrivaines s’exposent ainsi au 
regard du futur lecteur dont elles essaient d’en faire leur complice. 

Mythe de l’“éternel retour”, Dora d’Istria et Marthe Bibesco 
retournent dans le pays d’enfance et à leurs origines, en entraînant le 
lecteur. Entre Bucarest et Paris, les deux écrivaines font vite le choix. 
Quoiqu’elles adorent la vie parisienne et culturelle, Bucarest restera le 
lieu du cœur. De surcroît, Dora aura pour cette terre bien aimée une 
grande verve poétique. Dans cet état d’âme particulier, nostalgique et 
mélancolique, la mémoire et les souvenirs guident l’écriture de l’auteure. 
Bucarest devient ainsi l’espace mythique et l’archétype du paradis sur 
terre.  
 
4.Conclusion 
 Si l’identité nationale est le paradigme déterminant de l’homme, 
identité nationale et identifiants multiples se croisent, s’entrecroisent et 
s’emboîtent, ce qui oppose l’identité nationale à l’identité surnationale. 
On a en effet autant d’identités que d’appartenances ou des langues. 
Dans un extraordinaire amalgame de brassages, de codes et de registres, 
l’identité surnationale et multiculturelle se dresse comme l’axiome de 
l’homme moderne plurilingue et pluriculturel.  

                                                 
1 Claude Abastado, « Écriture automatique et Instance du sujet », in Revue des Sciences 
humaines, 1981/4, N° 184, p. 63. 
2 Hélène Cixous, Dedans, Paris, Grasset, 1969. 
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 Entre géopoétique, biographique et autobiographique, les 
écrivaines roumaines voyagent, émigrent, se déplacent. Elles assument 
leur double identité, française et roumaine, et prennent l’Europe comme 
modèle.  
 Elles abandonnent aussi leur langue maternelle, ou deviennent 
bilingues. « Et comme l’identité menacée cherche à s’affirmer, la 
modalité la plus directe et la plus efficace est l’écriture, l’écriture sur la 
condition de l’exilé, sur l’identité mise en cause », écrit Elena Prus1.  
 Les trois écrivaines, Dora d’Istria, Marthe Bibesco, et aussi Anna 
de Noailles par son père et sa mère exilés en France, font partie des 
grandes écrivaines roumaines en France et représentent la formule de 
succès des exilés dans le pays adoptif.   
 « Pour les Roumains, la France et la langue française ont eu 
durant l’époque moderne la force d’un modèle et d’un centre de 
gravitation », souligne Elena Prus2. Située à grande distance de la 
France, la Roumanie a été, spirituellement, plus éloignée des trois 
empires qui l’encerclaient – autrichien, russe et ottoman – que la France, 
au point de devenir « une colonie culturelle française (formule de B. 
Fundoianu/Benjamin Fondane, reprise par Ionesco) »3, cite Elena Prus 
qui ajoute : « Sans être consacré en France, un penseur, un écrivain 
roumain n’accédait pas à l’universalité »4.  
 Comment peut-on être Roumain ?, ou seulement Roumain ?, pour 
faire ainsi référence à Cioran, écrivain-monument roumain et français, 
qui posait déjà la question tranchante pour les Roumains qui 
s’obstinaient contre « le ridicule de leur existence particulière » ? et 
comment ne pas être attirés vers l’Europe des nations et des cultures, 
surtout dans le contexte cosmopolite et intellectuel du XIXe siècle ?  
 Marthe Bibesco et Anna de Noailles incarnent « une pléiade de 
Roumain/e/s qui se sont sentis chez eux partout en Europe », souligne 
Monica Spiridon5. De points de vue et des démarches sans doute 
différentes, toutefois ces écrivaines « défendent des options culturelles 
complémentaires »6.  
 Le fait qu’elles ont deux patries joue un rôle primordial dans leurs 
écrits qui renforçe le caractère national de l’écriture. Même s’il n’y avait 

                                                 
1 Elena Prus, « L'affirmation de l'identité-palimpseste par l'écriture », in La 
Francopolyphonie, « Langues et identités », Actes du Colloque international, ULIM, 
Chisinau, 23-24 mars 2007, Chisinau, 2007, p. 196.  
2 Ibid.  
3 Idem 
4Idem 
5 Monica Spiridon, « “Europe” ou Contre Sainte-Modèle. La “Nymphe Europe” ou 
Contre Sainte-Modèle », op. cit.  
6 Ibid. 
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pas de retour réel au pays, leur écriture, descriptive et lyrique, idyllique 
et onirique, opère ce retour au pays. Les écrivaines françaises d’origine 
roumaine font l’hymne du pays, créent par delà tout une littérature 
nationale et transnationale, et deviennent les Ambassadrices de la 
Roumanie en terre étrangère.  
 Elles enrichissent la culture française par la spécificité de leur 
œuvre littéraire qui est traversée par l’amour du pays. Ce qui est aussi 
significatif, qu’elles soient nées en Roumanie ou en France, c’est que 
toutes les trois écrivent en français.  
 Langue de la culture, « le français s’est avéré un outil de 
connaissance mutuelle »1, écrit Anca Pintea. Le français permet la 
connaissance du pays au monde, et se connaître aussi dans le monde.  
 
 Si je reviens maintenant à l’exil, le paradigme dominant de cette 
analyse, bien que de connotation explicite négative, dans le cas de trois 
écrivaines Dora d’Istria, Anna de Noailles et Marthe Bibesco, l’exil 
devient positif, créatif, littéraire. L’exil devient expression, langue, 
littérature, source d’inspiration par extrapolation, par projection 
onirique et par un retour en arrière topographique et sentimental. 
L’espace dramatique devient démiurgique, sens et plaisir, texte et poésie.  
 On ne peut se demander, et à juste titre, exil ou non-lieu de l’exil ?  
 Trois figures illustres de l’aristocratie roumaine, trois femmes et 
trois écrivaines et une trilogie de l’exil qui n’en est pas vraiment une.  
 La sentence prononcée par la Princesse Bibesco pourrait être celle 
de tous les Roumains et Roumaines de France :  

Rien ne pourra faire de moi une exilée en France !2  
 
 Entre l’Europe de l’Est et de l’Ouest, entre Bucarest et Paris, entre 
espace français et espace roumain, les frontières ne sont ni vraiment 
imperméables ni réellement fermées. On est dans l’auto-exil culturel, et 
non pas dans l’exil politique forcé. Et on est devant une littérature 
nationale qui domine les partages et toute une « littérature d’exil ». Tous 
les exilés roumains ont transformé leur destin littéraire en mission 
patriotique. Les écrivaines ici étudiées, bien que multiculturelles, sont 
uniformisées par un sentiment étrange d’appartenance à la communauté 
d’origine.  

                                                 
1 Anca Pintea, « Francophonie et mondialisation : Le rouge et le noir ».  Cité par 
Constantin Sterian « La tentation d'écrire en français chez les écrivains français », 
Écrivains d'expression française de l'Europe du Sud-Est. Dialogue des cultures chez les 
écrivains balkaniques, Bucuresti, Editura Fundaṭiei România de Mâine, 2009, p. 97.  
2 Mircea Eliade,  « Marthe Bibesco et la Nymphe Europe », op. cit., p. 76. 
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 Par delà alors du concept d’exil en tant que déracinement, errance 
ou souffrance, l’exil chez les écrivaines roumaines Dora d’Istria et Marthe 
Bibesco est « un choix libre, et un projet créatif que l’homme fait dans la 
condition déracinée »1, écrit S. Trigano. Aussi, « tout exil exige-t-il un 
retour »2, remarque le même Trigano. Ce retour pourrait être par 
l’écriture. L’entre-deux de l’exil devient ainsi un espace prolifique.  
 Les écrivaines françaises d’origine roumaine deviennent ainsi les 
représentantes de Soi et de l’Autre, ce qui est le rêve le plus profond et le 
plus intime du peuple roumain.  
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CALLIGRAPHY – A FUNDAMENTAL ELEMENT  

OF ISLAMIC ART 
 

Oana GHICA1 
 

 
Abstract. This paper aims to throw light on the fact that transforming the letter into 
decoration can be not only a phenomenon of robbing the sign of its original meaning, 
but also an enrichment of the ornament with meanings for which it was not prepared. 
We witness, thus, the loss of the fundamental message in a sequence of signs, an 
irreparable and irreversible loss, subsequent to the reconfigurations determined by 
history, and also to the appearance of new semantic shapes.  
Keywords: calligraphy, Diwani Jali, nasta’liq, ruq’ah, thuluth. 

 
 

1. Introduction 
Writing and calligraphy were considered two different notions for 

a long time. Ibn Khaldun, one of the most famous Arab historians and 
philosophers (1332 - 1406) argues that writing is a sequence of lines and 
shapes that relate to the words spoken, while calligraphy is a testimony of 
a society, evidence of a cultural heritage of that society. 

Arabic calligraphy can easily illustrate the idea that art is a form of 
religious expression of the records made in different styles, using 
carefully chosen symbols to convey the word of the supreme deity. 

There is no visual image or representation of Allah in Islam, 
because such an artistic image would lead to idolatry, which is 
prohibited. Moreover, many Muslims believe that Allah lacks a body, 
making His two-dimensional or three-dimensional representation 
impossible. Muslims prefer to describe Allah through the divine 
attributes mentioned in the Quran, known as “the most beautiful names” 
(Arabic: الأسماء الحسنى al-asmā’ al-husnā) which are 99 in number (there 
are 99 names of Allah such as: The Supreme, The Exceedingly 
Compassionate, The All-Wise, The Almighty). 

Starting from this aspect of the research we showed that the art of 
calligraphy and the abstract representations have become the main form 
of artistic expression in Islamic cultures, especially in the religious 
context – Arabic letters are intertwined with plant motifs that recall the 
principle of the world tree, whose leaves correspond in the Islamic sacred 
texts to the words of the holy book. This particularly beautiful writing has 
been used for over thirteen centuries as a means to record and 
communicate. 

                                                 
1 Dr. Oana Ghica, oana_ghica@yahoo.com 
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2. Historical periods 

Starting from the Middle Ages, Arabic became a cultural language 
of recording scientific, mathematical and philosophical ideas. Arabic was 
and still is a major source of vocabulary for various languages: Berber, 
Kurdish, Persian, Swahili, Urdu, Bengali, Turkish, Tatar, Malay, 
Indonesian, Spanish, Portuguese, etc. In languages that were not in 
direct contact with Arabic, Arabic lexicon loans were made through other 
languages; for example, in Tatar language many Arabic words were 
borrowed from Turkish language. 

In the Ottoman era, the artisans had a special artistry when 
creating objects to write with, with which they perfected the art of 
calligraphy. Nowadays, these objects are pieces of art that ennoble 
specialized museums. 

Unlike Europe, where calligraphy was abandoned, Arabic 
calligraphy is still considered by Arabs as a major form of art; the 
calligraphists are highly respected in Muslim societies. Arabic writing is 
used to transcribe the Koran verses, hadiths (prophetic narratives), or 
proverbs in an artistic form. The composition is often abstract, but 
sometimes takes a concrete form – a plant, an animal, a ship. 

For several centuries, calligraphy remained the supreme form of 
art which substituted drawing, painting and sculpture. Calligraphy 
covered palaces, mosques, clothing, carpets, decorative objects, and 
literary works. The artist can choose among many styles of script (the 
most outstanding example being nakshi), depending on the purpose of 
the inscription. From the Dome of the Rock Mosque up to the Great 
Mosque of Isfahan from Persia, calligraphy was the common 
denominator in decoration, visually unifying all Muslim art structures. 
The art of calligraphy has also been used in European churches – the 
representation of the Christian saints in the Palatine Chapel in Palermo, 
Sicily, is accompanied by inscriptions in the Kufic style (early Arabic 
script). The tradition of calligraphy is kept alive throughout the Arab 
world. 

The various types of script that I have met while studying 
epigraphic inscriptions such as Nasta’liq, Shikasteh, Diwani, Diwani Al 
Jali, Bihari, Ruq’ah, show that the most common type of script is 
thuluth-jali, which modified the proportions of the letters used in thuluth 
style in order to ease the reading of large size inscriptions. It thus became 
the preferred writing style of the interior walls of mosques’ domes. 

Beginning with the 14th century, other cursive styles started to be 
used in the Ottoman and the Persian territories.  
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Although calligraphy is an art in itself, a great importance was 
granted to the decorations which were added to it, such as the 
illuminated manuscripts (tezhip) or paper marbling (ebrû), or both 
together. Although the range was limited, however, these decorations 
managed to give a seductive character to calligraphy. 

Analyzing the calligraphy of mosques, we have shown that they 
were decorated with celi script. Since there were texts in Arabic as 
Quranic texts or parts of Hadith, celi thuluth style was preferred because 
vocalized texts were used. Bands with inscriptions highlight the top of the 
walls and the basis of the dome. The important domes and semi-domes 
were decorated with inscriptions that had a certain particularity, that 
were circular or semi-circular in shape, called writings of the dome, 
drawn in celi thuluth style. 

The Turkish art of calligraphy reaches its climax in the nineteenth 
century and early twentieth century. In 1928, calligraphy suffered 
because Turkey was suppressing the Arabic alphabet and replacing it 
with a modified version of the Latin alphabet. Thus, after the 
disappearance of the last great Ottoman calligraphers, a page in the 
history of calligraphy was forever turned. 

In the evolution of Islamic art, we described several steps such as: 
the pre-dynastic period, the period of the Umayyad Dynasty (661-750), 
the period of the Abbasid Dynasty (750-1258), referring to the 10th 
century and the 13th century when three great cultural and artistic trends 
developed in Western, Central and Eastern Islamic world, within the 
Caliphates of Cordoba, Cairo, and Baghdad. 

We can notice some classic features, which the Islamic art 
acquires now: buildings are covered with stucco bas reliefs, the ceilings 
are made of carved and painted wood, mosaics, polychrome marble inlay 
and ceramic enamel are increasingly used. The column capitals are 
increasingly rich in floral ornaments, made with the drill. 

In the 13th-15th centuries, the rule of Genghis Khan over Persia 
had as an effect the appearance of some features characteristic to the arts 
in the Far East, especially in the field of ornamentation and ceramics. 

The peak period is between the 15th and the 16th century. Turkish 
supremacy, especially during the reign of Mohammed II, the conqueror 
of Constantinople, will trigger the construction of some spectacular 
architectural monuments. The decoration of the buildings, full of 
luxurious elements, in line with the importance of the historical moment, 
has as main means the artistic expression of enamelled ceramics, mainly 
green (the color of the Prophet). After 1517, however, Islamic art 
progressed and, from that point on, the artistic Turkish style prevailed. 
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3. The Islamic culture influence 
The Islamic culture and civilization entered Europe through 

Spain, Sicily and the Balkans, through the Arabs, from the West, and the 
Turks in the East. 

The Western medieval architecture reflects the influence of 
Islamic art: battlements, domes, vaulted arches extended in polygonal 
shape. The horseshoe arch, characteristic to the Grand Mosque of 
Damascus, reappeared after the Crusades in France, Spain and Italy, the 
three-lobed arch even becoming specific to the gothic style. The blind 
arches, crossed and lobed (engaged), fretted lattice, intricate arabesques 
used during the Abbasyd period at the Mosque of Cordoba (which began 
in 785) were spread throughout Europe. 

Both mosques and monasteries were designed as religious-cultural 
complexes – I n addition to places of worship, they also housed schools, 
libraries, various workshops with a mixed religious and laic purpose. The 
buildings flanked on four sides a large inner courtyard, but from the 
outside the walls rather suggested the structure of a citadel. The Islamic 
religious architecture assimilated, according to its own dogmas, all the 
acquisitions of the schools and architectural trends of the conquered 
people. For example, at the Mosque of Cordoba, the capitals are made in 
the Tuscan, Corinthian or Visigoth styles. 

The academician Razvan Theodorescu affirms that the noteworthy 
novelty of the Church of Dealu Monastery, built by Prince Radu the Great 
near the capital city of Târgoviște between 1499-1501, consists in its 
oriental appearance, which is less usual in the Romanian space, 
represented by cladding facades with cut and profiled calcareous stones, 
a process that had never been used before north from the Danube, but 
which became increasingly frequent in the Ottoman architecture after the 
beginning of the 16th century (moreover, the profiles of the plinths and 
the cornices at Dealu and later, at Arges, always refer to this Turkish 
architecture; the same novelty  is recognized in the rhythm of the named 
facades through the registers with semi-circular arches, separated by a 
median belt, as in the case of sculpted panels with geometrical entrelac 
which can be distinguished at the base of towers. Also, for the first time 
the vault arch is used, made of duotone white and red marble, forming 
the keystone with round contours, identical with the main portals and 
lateral portals of the Turkish mosques of the 14th century, the 15th and 
the 16th centuries in Asia Minor and the Balkans. 

Influences of Islam appear in this part of Europe as well: many 
Christian churches become mosques that expose the particularities of the 
Ottoman art: vaults and domes were changed to meet the new 
requirements for the occupied buildings, floral, geometric and 
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calligraphic motifs would be imposed – the well-known characteristics of 
arabesque, the motif met in Romanian-Slavonic manuscripts and 
printings from Moldova and Walachia until the 19th century.  

Regarding the characteristics of the art in this part of the world, as 
academician Razvan Theodorescu showed, the most precious artistic 
material in terms of art history, the most eloquent in terms of the 
cultural climate of the west Lower Danube, in the era on focus here 
[10th-14th centuries] is represented by the famous discovery – which 
ends the string of pre-medieval world-famous treasures found in 
Romania – made in 1799, at Sînicolaul Mare in Banat, not far from the 
old Morisena. 

The Sassanid Persia and, through it, the world of the Avars, 
Bulgarians and Hungarians, knew this whole repertoire of Hellenistic-
Oriental origins, and it seems that in the same artistic context the 
geometrization of the motif of vine leaves and of the acanthus that 
became palmettos developed, as well as the phytomorphic motifs, the 
principle of symmetry and repetition, also with classical origins, 
developed here excessively. As in the case of animal motives, we are 
dealing with a loss of substance of those motifs which the Oriental vision 
gradually transformed. 

Among the elements of Islamic architecture in Dobrogea, we 
mention the Esmahan Sultan Mosque in Mangalia, built in 1573 from 
stone blocks that originated from the ruins of Callatis by Princess 
Esmahan, daughter of Selim II, in memory of her father, its courtyard 
being crammed with tomb monuments, anonymous or marked with the 
name and rank of the deceased, the Abdul Medgid Mosque or the Grand 
Mosque of Medgidia, a monumental building raised between 1859-1865, 
in honour of the Sultan with progressive views, Abdul Medgid (1839 - 
1861), or the Hunchiar Azizia Mosque (Sultan) in Constanța, built by 
Sultan Abdul Aziz in 1860. The Church of the Holy Archangels Michael 
and Gabriel in Brăila is also remarkable. It is the oldest church in that 
place that was built at first as a mosque and then converted into an 
Orthodox church, first, between 1808 and 1810, then after the release of 
Brăila from the Ottoman occupation, at the initiative of Archduke 
Mikhail Pavlovich Romanov, the Russian army general. 

A study case is represented by the epigraphic testimonies from 
Bulgaria, referring both to Halil Pasha Mosque of Shumen, known as 
Tombul Mosque, dating from 1744, the largest Ottoman building in 
Bulgaria and the second largest mosque in the Balkans, being an example 
due to its structure which includes decorative elements taken from the 
Baroque art, which influenced the architecture of Tulip period, between 
the years 1718-1730, as well as the Banya Bashi Mosque, one of the oldest 
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mosques in Europe built around the year 1576, and Ibrahim Pasha 
Mosque from Razgrad (1530), which the traveller Evliya Çelebi (1611-
1682) who went through that region in the 17th century, compared it with 
the Rustem Pasha Mosque of Constantinople. 

The Selimiye Mosque (Selymiye Camii), designed by Sinan, the 
most famous Ottoman architect of the 16th century, a masterpiece of art 
and architecture and the old Ottoman mosque (Eski Cami), located near 
Selimiye, which is characterized by the nine domes supported by four 
columns and, especially, through the calligraphic inscriptions on the 
inner walls, made in different styles of writing, are other examples to 
support the case study of Balkanic Turkey-Edirne. 
 
4. Conclusions 
The historiography of Islamic art is in part, as Oleg Grabar mentioned, 
comparable to the arts associated with traditions, cultures, and complex 
writings, therefore, to a collective memory that every generation, every 
dynasty, every moment transforms in its own way. The official expression 
of this memory is converted into texts and monuments, being at the same 
time present in the artisanal tradition of tribes and villages. 

Like the great artistic traditions, the Islamic world has an internal 
dialogue with its art, a dialogue that we can follow both in oral tradition 
and in its written texts. Thus, the art of writing is maintained especially 
in Istanbul and one can really speak of calligraphy in the Ottoman 
Empire as part of the works of art of the past century. 

 
5. References 
Al Hanash. 1998. Al-khatt al-arabi wa eshkaleh al-naqad al-fanie 

[Caligrafia arabă – o abordare critic din punct de vedere artistic], 
Oman, Jordan: Dar al-Manhaj. 

Anghelescu, Nadia. 2004. La langue arabe dans une perspective 
typologique, Bucharest: University Press.  

Blair, Sheila, S., Bloom, J., M. 1995. The art and architecture of Islam: 
1250–1800 (reprinted with corrections). New Haven: Yale 
University Press. 

Blair, Sheila, S., 2006. Islamic Calligraphy, The American University in 
Cairo Press.  

Bloom, J., Blair, Sheila. 2000. The Grove encyclopedia of Islamic art 
and architecture, Oxford University Press.  

Bloom, J., Blair, Sheila. 1997. Islamic Arts, London.  
Burckhardt, T., Fundamentele artei musulmane, traducere din limba 

franceză de Cornelia Olteanu şi Sorin Olteanu. 
Coran, trad: George Grigore, Editura Herald, București, 2005. 



75 

Eliade, M. Istoria credințelor și ideilor religioase, Editura Univers 
Enciclopedic Bucureşti, 2000. 

Geamii: Minarete pe cerul Dobrogei- Minarets in Dobrogea sky, 
Igloomedia, București, 2012. 

Godfrey, G., A History of Ottoman Architecture, London: Thames and 
Hudson   Grabar, Oleg, 2000, La formation de l’art islamique, 
Paris: Flammarion, colection Champs.  

Grabar, O., Penser l’art islamique. Une esthétique de l’ornement, Paris: 
Bibliothèque Albin Michel, colection Idées, 1996. 

Grabar, O., The Dome of the Rock, Harvard University Press, 2006. 
Grigore, G,, Limba arabă. Pronunție și scriere, Editura Fundației 

România de Mâine, 2002. 
Schuon, F., Să înțelegem islamul. Introducere în spiritualitatea lumii 

musulmane, trad. Anca Manolescu, Editura Humanitas, 1994. 
Schimmel, Annemarie, Calligraphy and Islamic Culture, New York 

University Press, 1984. 
Theorodescu, R., Bizanț, Balcani, Occident la începuturile culturii 

medievale românești (secolele X – XIV), Editura Academiei 
Republicii Socialiste România. 

Theodorescu, R., Roumains et balkaniques dans la civilization Sud-Est 
europeenne, Editura Enciclopedică, București, 1999. 

Theodorescu, R., Specificul politic și cultural al Europei de Sud-Est, 
Editura Fundației România de Măine, București, 2004. 

 



76 

 
THE MATTER OF IDENTITY IN SALMAN RUSHDIE’S 

MIDNIGHT’S CHILDREN 
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Abstract: The perceived identity of a writer depends, among others, on his or her 
inclusion in a group of “national” creators. In this respect, Salman Rushdie’s work is 
frequently considered as thematically hybrid, since, within the same narrative 
structure, it corroborates Indian and European themes and it uses multiple points of 
view, as well as a variety of genres. The present approach is constructed as an 
analysis of the matter of identity in the novel Midnight’s Children, where individual 
evolution and the historical identity of post-colonial India are intertwined. 
Keywords: history, hybrid character, identity, Indian, national. 

 
 

1. Preliminaries 
When writers coming from the former colonies of the British 

Empire made their way to literature, one problem emerged: will they be 
considered as English authors or merely as authors writing in English, 
but belonging to the non-English world? It is an issue which the post-
colonial critics tried hard to clarify, and which remains debatable at the 
moment. As far as Salman Rushdie is concerned, this matter was a 
painful one, since the writer’s preference for Indian themes and Indian-
like types of narratives proved to be an obstacle to his entering the 
category of ‘purely European’ creators. 

To this respect, the authors of The Empire Writes Back emphasize 
that post-colonial texts undergo a “schizophrenic from of critic dismissal” 
(Ashcroft et alii 1989: 184). According to these specialists, the rejection 
of African and Indian writers by European literary critics is an effect of 
the nationalist perspective on African or Indian traditional forms of 
writing, rejected from the very start, without any further examination. 
And the same theoreticians state a very important feature of post-
colonial literature: its hybridism (Cf. Idem: 185). 

In the novel Midnight’s Children the hybrid character is related to 
the simultaneous presence of several modes of fiction and of various 
types of approaches. In one and the same novel, autobiography meets 
history, first-person pieces of narration meet third-person narrative 
excerpts, but most importantly, oral techniques coexist with “classical” 
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writing, and folkloric patterns coexist with neologisms proving (among 
others) the influence of various literary sources. 

The aim of the present approach is to reveal the manner in which 
identity is represented in the novel. Our study consists in an analysis of 
individual identity completed with facts connected to the evolution of 
post-colonial India, to which we shall add a symbolic excursus involving 
both the significance of objects and that of names (and characters, in 
general). 

 
2. Spatial and temporal framing 

To begin with, the setting of the novel has a peculiar importance 
in the development of the narrative. If the personal history of the 
protagonist starts with his birth in the city of Bombay at the precise 
moment of India’s independence (that is, on August 15th, in 1947), the 
familial history involves both the Kashmiri region of the beginning of 
the 20th centurybut also the mentioning of a German town where 
Aadam Aziz, the hero’s grandfather, has studied medicine for a few 
years. 

Moreover, the setting comprises all the territory of India, since 
the characters travel from one important Indian city to another, moving 
from place to place as a consequence of changes both in the evolution of 
the Aziz family and in that of the country as a whole.  

As for the interiors, the descriptions of buildings and of rooms 
are extremely detailed. Furthermore, the narrator provides an 
important number of significant details connected to the surroundings 
of buildings such as gardens, yards, streets and entire neighbourhoods. 
For instance, the garden in which Nadir Khan waits for the moment 
when he would be able to enter the house of Doctor Aadam Aziz is 
minutely presented, and such is also the case of the underground room 
where the poet Nadir and Mumtaz Aziz live their married life. 

A characteristic feature of these descriptions is that they do not 
appear as separate units from the very beginning; the image of Ahmed 
Sinai’s house on Methwold Estate appears as a puzzle, the elements of 
which are not described at once, but at different stages of the story, 
from different angles, either subjective or objective. 

From the chronological point of view, the thirty-first anniversary 
of the protagonist might be considered as a temporal landmark for the 
ending of the narration. However, throughout the narrative, time is 
conceived as an extremely subjective notion, extending or shrinking 
according to the intensity of the hero’s feelings; from this perspective, 
the notion ‘stream of consciousness’ being, probably, the best to 
represent this type of temporal referencing.  
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3. Personal and collective history 

Very much in the manner of Lawrence Sterne’s Tristram 
Shandy, the narrator presents both his life up to the passage to 
adulthood and the moments preceding his birth and, even more, a 
witness-like account of the life-stories of the previous generations.  

In this resuming of family connections and past, the identity of 
the grandfather Aadam Aziz reveals itself almost at the same time with 
that of the father Ahmed Sinai and with the different personalities of 
several other members of the family: grandmother Naseem Aziz, 
mother Mumtaz Aziz (who is to become Amina Sinai), sister, aunts, 
uncles, and cousins. The constant return to the grandfather’s quest for 
self identity is revelatory for Saleem Sinai’s own inner struggle, as, in 
fact, all quests converge and all personalities are part of a larger whole. 

But the fictional characters are not the only ones portrayed in the 
narrative, since personal history is matched by collective history and 
political figures in the history of India play an active part in the novel. 
Moreover, like fictional heroes, the political characters receive, in their 
turn, surnames: Mian Abdullah is called the Hummingbird (a fictive 
explanation for a name given by the people) and Indira Ghandi is the 
Widow (probably, a fictitious name, given as an allusion to the bloody 
suppression of popular riots). 

On the other hand, Naseem Aziz, the grandmother who refuses 
the modern ideas of her husband and even terrorizes him in the last 
years of their common life, is named Reverend Mother. A reverted 
change occurs in the case of Saleem’s sister who is presented in the 
beginning as the Brass Monkey to become eventually Jamila Singer. 

The matter of name is very much insisted upon in the novel, 
since all the characters have at least two names, if not several. We may 
understand this insistence as representative of the shifts in the 
characters’ identity. Generally, it is the women who change their name 
after their marriage (for example, Mumtaz Aziz becomes Amina Sinai, 
Parvati-the-witch becomes Laylah Sinai, but since Emerald remains the 
same, her name is also kept throughout her life). 

On occasions, however, for climax necessities, the narrator 
introduces both or all the names and surnames of one character. At the 
moment when Parvati gives birth to the second Aadam, she is at the 
same time Parvati and Laylah: “The labour of Parvati-Laylah lasted for 
thirteen days” (Rushdie 1982: 417). Another, more significant, example 
is that of Saleem, occasionally named at the same time Saleem, the 
buddha, and Piece-of-the-Moon. 
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If female characters renounce their former name at the moment 
of the marriage or at least to assume only one name at a time, male 
characters, in exchange, seem to collect names as they advance towards 
maturity. 

Nevertheless, the notion of name is itself ambiguous, since at one 
point the narrator jumbles the entire meaning of the story by revealing 
that the name-tag of baby Saleem and that of baby Shiva were 
exchanged by Mary Pereira, Saleem’s nurse-to-be. By this procedure, 
identities are also intertwined, since for the reader the characters 
ceased to represent what they were thought to from the very beginning. 

Paradoxical statements and reversions of reality appear several 
times throughout the narration, and the ambiguity is reinforced by the 
sentence: “To tell the truth, I lied about Shiva’s death” (443). Thus, the 
reader will find it impossible to realize whether the fiction agreement – 
established from the very beginning and already denied a number of 
times – is still valid. Furthermore, the fact that the protagonist is not 
Saleem, but reveals to be Shiva is but one of the elements of a more 
intricate puzzle, in which, as if to render things even more complicated, 
Parvati’s child has not Saleem as a father, but Shiva. But since Shiva is 
Saleem, then, by this double shift, the supposed lineage is finally the 
real one: “He was the child of a father who was not his father; but also 
the child of a time which damaged reality so badly that nobody ever 
managed to put it together again. He was the true great-grandson of his 
great-grandfather, but elephantiasis attacked him in the ears instead of 
the nose – because he was also the true son of Shiva-and-Parvati; he 
was elephant-headed Ganesh” (420). 

Another type of character is represented by the nation as a 
whole, as a personified female character having a divided and divisible 
identity, exactly as Indians are torn apart both individually and as social 
and religious groups. And, at the same time, the country identifies with 
its momentary ruler: “I have included this somewhat elementary 
summary just in case you had failed to realize that the Prime Minister of 
India was, in 1975, fifteen years a widow. Or (because the capital letter 
may be of use): a Widow. Yes, Padma: Mother Indira really had it in for 
me” (421). 

What makes this novel modern is the presence of yet another 
character, which is fiction itself. The narrator overtly presents the 
literary work as a demanding entity, asking for prolongations or 
abbreviations of its own formula; an idea which becomes pressing, even 
overwhelming, in the last five chapters, when the temporal reference is 
perpetually reconceived and fastened: “something was ending, 
something was being born, and at the precise instant of the birth of the 
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new India and the beginning of a continuous midnight which would not 
end for two long years, my son, the child of the renewed ticktock, came 
into the world” (419). 

As representatives of fiction, the fisherman Tai (acting as a 
raisonneur character), the fortune tellers and the conjurers stand for a 
different paradigm: the paradigm of tradition, of folkloric India, and 
also the paradigm of popular mentalities (sanctioning and rewarding 
outstanding or simply different behaviour). 
 
4. Plural symbolism 

Since all these different identities intertwine and perpetually 
overlap, their symbolic correspondents are frequently identical, in their 
turn.  

To mention but a few of the meaningful objects, the washing 
chest, the magic basket, the pickle jars, and the tin globe are part of the 
category of reduced-scale universes, while other objects like the 
Lambretta bicycle or the boat represent means of transgressing 
territories (realms of imagination as well as geographical regions). 

Most of the objects have a common feature: they have the 
property of memory, of remembrance. If the green chutney may easily 
be compared to the proustian madeleine, the silver spittoon which 
accompanies the hero’s transformation has the importance of a fixed 
landmark, its presence punctuating in turn social behaviours and 
turmoil, historic events and personal difficulties. 

Even the parts of the human body can be considered as elements 
of this symbolic range. The Kashmiri blue eyes and the cucumber-nose 
testify the integration in a family structure and lineage, but their value 
itself is debatable since the supposed Saleem has them from a female 
ancestor of William Methwold, his biological father. 

The centre-parting unites two different conquerors: Methwold 
and Indira Gandhi. In the former case, it is the centre-parting that 
attracts Indian women and eventually causes Saleem-Shiva’s 
conception. In the latter, the centre-parting separates a white-haired 
half from a black-haired half of the head, symbolizing the coexistence of 
good and evil both in Indira Gandhi’s personality and in the Indian 
character. 

But it is in the portrayal of the protagonist that the parts of the 
body attain a climax of meaning: “nine-fingered, horn-templed, monk’s-
tonsured, stain-faced, bow-legged, cucumber-nosed, castrated, and now 
prematurely aged, I saw in the mirror of humility a human being to 
whom history could do no more, a grotesque creature who had been 
released from the pre-ordained destiny which had battered him until he 
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was half-senseless; with one good ear and one bad ear I heard the soft 
footfalls of the Black Angel of death” (447). 

As far as the protagonist’s son is concerned, it is his blue eyes 
that emphasize an important occurrence in the narrative structure – the 
occurrence of the traditional tale as opposed to modern fiction: “from 
now on, mine would be as peripheral a role as that of any redundant 
oldster: the traditional function, perhaps, of reminiscer, of teller-of-
tales…” (447-448). 

The new tendency – in history and in literature alike – is 
suggested by means of odours. Since reality smells of onions, the smell 
of tea and chilli-pakoras stands for a new perspective on gossip, 
therefore, on story-telling in India: “From the India Coffee House, 
under whose marquees could be heard the endless babbling of gossips, 
there came the less pleasant aroma of new stories beginning: intrigues 
marriages quarrels, whose smells were all mixed up with those of tea 
and chilli-pakoras” (449). 

 
5. Conclusion 

The stylistic and lexical devices are, in their turn, mixed. The 
traditional oral tale is represented by the frequent anaphoric and 
cataphoric references, by the constant repetitions and endless 
enumerations, using parallelism, while the modern form of writing is 
represented by fragmentation, by accumulations and lack of 
punctuation. 

All these hybridisations and mixtures reveal the appearance of a 
new type of fiction, representing at the same time the former colonized 
and the former colonizers in the same artistic formula; a more 
comprehensive writing, aiming to reveal the complexity of the Indian 
(and) English mentalities. 
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DISCOURSES OF LONGING 

From strategic emotions to emotional strategies  
in Takarazuka Revue’s tour in Berlin (2000) 
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Abstract: Nowadays, it is an open secret that Japan is redefining superpower – 
though as cultural issue; a faithful interpreter of its ambitions is Takarazuka Revue. 
(Alongside its 95-years history, Takarazuka Revue, a exceptionally famous all-female 
popular music theater and Japan’s leading figure in entertainment industry has 
proved itself a contradictory symbol of the Japanese world, an imaginary battlefield 
between gender, culture and politics in modern Japan.) Concurrently anachronistic in 
its gender exhibition and progressive in its performance practice, Takarazuka Revue 
reconstructs in a specific way asymmetric interactions between identity and alterity, 
challenging traditional concepts such as model and copy, all wrapped up in sparkling 
tunes, luxurious productions and gorgeous costumes. While focusing on the analysis of 
articles in printed media during Takarazuka Revue’s tour in Berlin in summer 2000, 
which marked an unexpected tendency in Takarazuka Revue’s self-orchestration 
through the increasing lavishness of its performances and the intensified 
commercialization of its increasingly androgynous otokoyaku figures, it is this 
presentation’s goal to underline some of Takarazuka Revue’s strategies to implement 
its – in an extended reading: the Japanese – historical worldview by means of a new 
form of cultural imperialism: the staging of identity as simultaneously ideological 
base and aesthetical superstructure of late-modern conservatism. 
Keywords: Japanese popular culture, Japanese theater, Takarazuka Revue, cultural 
imperialism, cross-gender representation 

 
 
1. Introduction: the politics of strategic emotions2 

Since its foundation in 1913 by Kobayashi Ichizō,3 Takarazuka 
Revue has become a symbol of modern Japanese entertainment, 
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consumption and popular culture industry. As a local appearance of the 
early 20th century, Takarazuka Revue contains strong elements 
belonging to the global market, it continues indeed the Japanese theater 
tradition of cross-gender, but it was imported from the West, and 
profoundly influenced the domestic entertainment and consumption 
industry, a part of which has been accepted and recognized worldwide 
during the last decades – which in turn has metamorphosed in new 
Western genres of popular culture, only to be perceived and absorbed by 
the Japanese public world as Western entertainment forms.1 Though an 
imported genre from the West, mainly influenced by the French revue 
since the 1920s and additionally by the Anglo-American musical since 
the 1960s, Takarazuka Revue continues the Japanese theatrical tradition 
emblematically represented by Nō and Kabuki with their highly stylized 
gender and cross-gender impersonation as well as with their strongly 
syncretic characteristics.2 Yet, Takarazuka Revue functions as the 
ideological and aesthetic base of several genres of Japanese 
entertainment culture – both those which have recently been recognized 
worldwide as global(ized) cultural products such as manga, anime, video 
games, and those which are still deeply locally implemented such as TV 
dramas, TV shows and the aidoru [idol] phenomenon (Grajdian 2009: 
31). The ideological dimension of Takarazuka Revue’s influence upon the 
domestic popular culture condenses itself in the energy, passion and 
vitality radiated by most of such products as well as in the denomination 
of Japanese postwar entertainment culture as a long, uninterrupted 
history of love, peace and courage with focus on friendship, 
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performance contents resulted into the extremely eclectic Takarazuka Revue, a 
sparkling entertainment form emerging from the world of koten [Japanese classic] and 
overcoming its limitations, historical as well as geographical (Grajdian 2005:77-78, 115, 
Tsuganesawa 1991:26-35). 
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determination and victory1, features supposedly related to Takarazuka 
Revue’s motto “Kiyoku, tadashiku, utsukushiku” [purity, righteousness, 
beauty] (see Saitō 1996: 45; Watanabe 1999: 142). The aesthetic 
dimension of Takarazuka Revue’s influence on Japanese culture, on the 
other hand, could be observed in the almost obsessive quest for endlessly 
long legs and incredibly big eyes in Japanese everyday life.2 
Furthermore, Takarazuka Revue’s market-connected characteristics 
cannot be denied as its relevance rests on its saleability – thus, 
Takarazuka Revue becomes simultaneously subject to an unusually 
strong dialectics. Takarazuka Revue’s re-opening after the war marked 
an important paradigm shift in its ideological-aesthetic staging of the 
Japanese contemporary society and culture according to the re-
formulation of its motto “Kiyoku, tadashiku, utsukushiku”, as it evolved 
from a moral model before the war to a mirror of society after the war.  

In the forthcoming analysis, I shall succinctly refer to the 
conditions and media impact of Takarazuka Revue’s tour at 
Friedrischstadt-Palast in Berlin in 2000, from 24. June 2000 until 7. 
July 2000. After a short introduction into the phenomenon of 
Takarazuka Revue, I’ll specifically refer to some key-issues of Takarazuka 
Revue’s performance in Berlin and subsequently I shall contextualize 
them within the broader context of Takarazuka Revue’s performance 
politics and its position in the entertainment industry. Thus, Throughout 
Takarazuka Revue’s postwar history and its staging of culture, it was 
mainly the androgynously charismatic and ambivalent figure of 
otokoyaku (female impersonators of male roles in Takarazuka Revue) 
that transported its ideals. However, compared to the apparently 
submissive and conformist musumeyaku (female impersonators of 
female roles in Takarazuka Revue), the otokoyaku’s position suggests a 
strongly dialectical movement between traditional role models and 
innovative consumption patterns. To begin with, one recalls Kobayashi 

                                                 
1 While it is true that Japanese popular culture – especially anime and manga – 
abounds with dark, depressing, even psychotically tinged visions, fans and experts 
repeatedly mentioned the subliminally omnipresent message of “love, hope and trust” 
transported by Japanese subcultural products (see Drazen 2003: 36). 
2 Especially Tezuka Osamu’s works, in which this aesthetics predominates, functioned 
as the main means of propagating and implementing the “long legs and big eyes” beauty 
ideal in the Japanese everyday life. I argue that besides his undeniable affinity to 
American animation (Walt Disney, Max Fleischer), it was rather the pre-existence of 
this aesthetic in the Japanese cultural environment, specifically represented by the 
strong popularity level that Takarazuka Revue had already attained, that induced 
Tezuka Osamu – a declared fan of Takarazuka Revue – to take this aesthetic over and 
transform it into a national hallmark, as repeatedly stated by anime producers/directors 
and fans in interviews (see Tsuganesawa 2006:11).  
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Ichizō’s statement that audiences should desire the otokoyaku, but 
identify themselves with musumeyaku (Kobayashi 1955: 37).1 
Furthermore, it was especially during the “exuberant 1970s” (Castells 
1997:228), that current identificatory models became predominant, so 
that the objectivization of the otokoyaku as an entity of desire and site of 
projection – to use Julia Kristeva’s (1974:273) terminology – 
transformed the otokoyaku from a model of male presence into a mirror 
of female identity projections. Starting with Oscar from The Rose of 
Versailles, every otokoyaku abandons the sphere of her own identity and 
accedes to the public space; she metamorphoses into a symbol for 
something which she cannot possibly be and she must obey the limits, 
rules and circumstances imposed upon her from the outside. Like Don 
Quixote in another spatial and temporal culture – who, in the second 
part of the novel meets persons having already read the first part of the 
novel, and who must be faithful to the book which he has himself become 
and protect it from misapprehensions, counterfeits and apocryphal 
continuations, to paraphrase Michel Foucault (1966:73) – an otokoyaku 
must follow her own discourse and transform herself into an object of the 
process which she herself as a subject had originally created. 

In order to illustrate these statements, I shall proceed in three 
steps: (i) by describing the event at Friedrichstadtpalast while elucidating 
the two main figures of Takarazuka Revue – the androgynously 
ambivalent and charismatic otokoyaku and the apparently conformist 
and impersonal musumeyaku – in their staging of cultural individuals; 
(ii) by analyzing the performative construction of societies and empires 
via a love-based cultural paradigm, and (iii), in the conclusion, by 
examining this emerging culture paradigm as a new form of cultural 
awareness based on tenderness as an existential attitude. Otokoyaku and 
musumeyaku are regarded intrinsically, in their on-stage embedding 
within performances, and extrinsically, as social actors in the public 
sphere subject to limits, regulations and circumstances generated both by 
the quotidian Japanese society and by the imaginations and expectations 
of Takarazuka Revue’s specific environment (especially fans’ and 
administrators’ prescriptions). The focus lies hereby not on gender 
staging or display, but on the embodiment of culture as dynamic 
movement, permanently produced, negotiated, longed for, denied, 
recovered; in includes a positive attitude towards culture and identity as 

                                                 
1 Though Kobayashi’s original intention was to develop Takarazuka Revue into an 
entertainment place for the whole family, the audiences, intriguingly enough, eventually 
became 95% female (e.g., the Takarazuka Revue theater in Tokyo was nicknamed katei 
kyôraku no dendô, a temple of family entertainment; Hashimoto 1999: 29). 
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formative entities beyond social, economic and political obligations and 
restraints (as opposed to Robertson 1998). 

In this paper, I consider the multiple layers in Takarazuka Revue’s 
administration and self-orchestration such as performance politics, the 
economical supervision of brand-related consumption, the socio-cultural 
management of actresses1 and fandom (fans and fan communities) as 
well as the performances themselves. More importantly, I draw on 
archive research of the German and Japanese press-review and on 
interviews with the Japanese and German organizers/promoters of the 
event as well as with Japanese and Western fans (who have partially 
attended the performances at Friedrichstadtpalast in Berlin). The goal is 
to analyze Takarazuka Revue’s position as a cultural institution within 
the Japanese late modernity, possibly carrying deep-going and wide-
reaching messages of a new identity paradigm based of ‘love’ in its body 
as a local mass medium. The two syntagms of my title ‘strategic 
emotions’ and ‘emotional strategies’ refer to the stress ratio between the 
performance producers’ pursuits and goals and the performance’s impact 
on the audience. The creative interaction between the mixture of 
Japanese and Western audiences and the Japanese and Western 
producers, on the one hand, and the complicated dynamics between 
cultural import and cultural self-assertiveness, on the other hand, 
imposed a skillful manipulation of cultural assets, so that both the 
Japanese and the Western – or, more exactly formulated, the German – 
sides were satisfied to a degree where a further cooperation would be 
made possible. 
 
2. The tender self: cultural imperialism and the dialectics of 
emotions 

The hybrid realities of late-modern Japan, obvious in the multiple 
border transgressions and transnational exchanges in commerce, culture 
and science, are gradually incorporated within hegemonic discourses on 
cultural purity and the impossibility of ethnical differentiation as well as 
on nostalgic references to premodernity. Emerged from the haste of the 

                                                 
1 In the following lines, I use the word "actress" to refer generally to Takarazuka Revue 
performers. The Japanese word used in the Takarazuka Revue specific terminology is 
seito, usually translated as "pupil" or "student"; the employment of the seito notion to 
describe the Takarazuka Revue actresses alludes to the fact that, while active in the 
Takarazuka Revue enterprise and on its stage, the actresses' status is equals to 
beginners in the traditional order—a status which they can only overcome when they 
finish their career as takarasiennes and enter the "real world" of the grown-ups (Ueda 
1976: 37). "Takarasienne" is another name for Takarazuka Revue actresses introduced 
by the director Shirai Tetsuzō who compared the cute Takarazuka Revue actresses with 
the beautiful Parisiennes at the Moulin Rouge (Hashimoto 1999: 11). 



87 

Meiji elite to create a modern nation-state able to compete with 
comparable Western entities, the Japanese modern culture was forced 
into a framework of randomly chosen elements originating from most 
diverse sources without questioning their credibility and, still, while 
simultaneously absorbing their meanings. As such, being the confident 
implementation of the equivocal relation between production and 
consumption, between ‘group identity’, power and resistance, 
Takarazuka Revue became along the decades the self-sufficient 
expression of cultural despair of an increasingly alienated nation, 
respectively, of a dysfunctional society, less as a collective act of refusal, 
but rather as a hyperbolic, intellectual, and, to a certain extent, aesthetic-
ideologically uncontrollable manifestation of a rebellious elite. It 
communicated in its idiosyncratic way messages of structural discontent, 
like, for instance, the ambivalent problematic of cultural imperialism, 
inwards and outwards, via fictional plots underlining the contradictory 
interactions between mythological arguments and colonialist facts, 
reaching the audiences as a natural, though disturbing, evidence of the 
position of the national self within the world community. This, the event 
at Friedrichstadtpalast in Berlin tells the story of a discursive game 
between reality and imagination, including ideological doctrine, clearly 
echoing such performances as Jump Orient! (Janpu oriento!, 1994) and 
preparing Takarazuka Stagedream (Takarazuka: Maimu, 2004) or 
Asian Winds (Ajia no kaze, 2005), whereas nations and individuals do 
not emerge outside textual constructions any longer, but rather within 
“regimes of intertextuality" (Storey 1996:45, see Etô et al. 2007:379). Soft 
reminiscences of prewar (cultural) imperialism as the brutal 
appropriation movement in which Japan strove to take over Asia and, 
possibly, the whole world (McClain 2002:470), transgress into the 
diluted postwar cultural imperialism expressed as Japan’s gradually 
increasing awareness of belonging to Asia, both historically and 
geographically, and therefore its sensible integration within the Asian 
spiritual community – while prudently negotiating the leadership status 
and conditions with existing or emerging rivals. 
 
2.1. The event: “Japanese flavor and far-eastern exotics” 

62 years after its first tour in Berlin, in 1938, when Takarazuka 
Revue was employed as a „travelling bridge” during wartimes to connect 
the different parts of the allied powers, while carrying propagandistic 
messages (Berlin 1988:28), the producers’ mindset of this second tour 
was to (re-) create Takarazuka Revue as a communication tool between 
cultures and peoples, employing entertainment, especially educational 
entertainment. Self-corporative advertisement and financial profit were 
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rather secondary goals. Based on surveys preceding the tour itself, it was 
clear that the audience would consist of a complicated mixture of 
Japanese fans following their stars abroad and Western spectators. In 
turn, the Western audience consisted of several kinds of spectators, from 
people interested in Japan and thus possessing some background 
knowledge of Japan – however, probably with zero knowledge on 
Takarazuka Revue itself – through families looking for exotic 
entertainment until the colourful gay and lesbian population with 
corresponding expectations. 

To that effect, the structure of the performance consisted of an 
astonishing combination of musical and dance numbers clustered into 
two parts – as officially advertised –, meant to satisfy the broad spectrum 
of expectations.  

First Part: Takarazuka: Snow, Moon, Flower 
Festival 

Scene 1-3: Festival 
Scene 4: Sakura 

Summer 
Scene 5-7: Hanada Tsue / Tairyô Matsuri 
Scene 8: Tanabata 

Fall 
Scene 9-11: Fall Leaf Viewing / The Spider 

Demon 
Winter  

Scene 12-13: Snow 
Finale (Spring) 

Scene 14-16: Keichô Spring 
 
Second Part: Sunrise Takarazuka 
 Scene 1-2: Opening (Sunrise) 

Scene 3: Sunrise Takarazuka 
Scene 4: Welcome to Takarazuka 
Scene 5-6: Flower Divination („He loves me, he loves me 

not”) 
Scene 7-8: Folk Song 
Scene 9-10: Birth 
Scene 11: Takarazuka Now 
Scene 12-14: Hard-Boiled 
Scene 15: Interlude (I) 
Scene 16-18: Carioca 
Scene 19: Interlude (II) 
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Scene 20-21: Ashita e no Energy (Energy towards 
tomorrow) 

Scene 22-24: Finale 
On a subtler level, however, the structure of the performance took 

into account the two main levels of Takarazuka Revue’s mission: being a 
late-modern translation of the wakon yôsai slogan of the Meiji period, 
Takarazuka Revue combines “Japanese spirit and Western 
knowledge/technology” under the metaphoric umbrella of human co-
existence and cooperation. The wild mixture of Japanese imagery 
elements appealing to Western audience and the charismatic play with 
androgynous appearances appealing to the Japanese audience had an 
overwhelming effect even on hard-boiled fans and specialists. There is, 
on the one hand, the Hokusai-like stage scenery, the Japanese oshiroi-
like make-up, the Japanese-appealing hairstyles; on the other hand, 
there is the Western musical surrounding with Japanese folk-like 
intonations as well as the Western dance movements with Japanese folk-
like suggestions – and the combination of pastel colours with baroque-
like shapes reminiscent of classical Takarazuka Revue performances 
played at home. 

Lurking in the background of the Berlin tour was, clearly, 
Takarazuka Revue’s self-proclamation as a “world of love” (ai no sekai) 
and its self-advertisement as a symbol for Japan. At the crossroads of 
these two statements, there is Takarazuka Revue’s transition process 
from ethics to aesthetics and from imagination to ideology in the public 
staging of love as national policy which again reflects Takarazuka Revue’s 
metamorphosis from an insignificant socio-cultural medium to a 
powerful political-economic message in postwar Japan. Because, as this 
results from a statement in an own English-language commercial booklet 
from the year 1989:  

 
Takarazuka is Japan. It is a race through history, a course in 
theater and a cultural experience all wrapped up in sparkling 
sequins and gorgeous costumes. […] Every visitor is urged to 
come to Takarazuka because nowhere else is there so much to 
learn and see and enjoy about Japan. […] If you haven’t 
savored Takarazuka, you don’t know Japan. 

 
The media coverage in Germany was surprisingly modest, 

following two main directions: orientalist enthusiasm or eurocentrist 
criticism (“weder Fisch noch Fleisch” – “neither fish nor fowl”). On a 
positive note, the high quality of the performance and of the performance 
skills of the actresses were unanimously praised – and thus, the high 
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quality of Japanese products – be it cultural or industrial products – was 
once again officially acknowledged. 

The official promotion from the German side was composed of a 
cluster of cliché-like discursive structures:  

 
Prächtige Revue-Bilder vermitteln japanisches Flair und 
fernöstliche Exotik, gepaart mit Tradition und Moderne. Das 
Programm umfasst das Beste, was Japans Revuekunst zu 
bieten hat. Es besteht aus zwei Teilen – einem großen 
Revuebild, in dem Tanz und Gesang in verschiedenen Szenen 
von der Schönheit des Landes künden, und einem zweiten 
modernen Teil, in dem die Besucher u.a. traditionelle 
Takarazuka Revue-Szenen erleben werden – Revue-
Adaptionen von bekannten westlichen Musicalbildern in der 
überaus reizvollen Art der japanischen Revuestilistik. 70 
Schauspielerinnen/Tänzerinnen, liebevoll Takarasiennes 
genannnt, stellen uns das erfolgreichste Revuetheater Japans 
vor. [...] Bereits 20 Auslandstourneen in 17 Ländern und 120 
Städten hat das Ensemble erfolgreich absolviert. Dass die 
kommende Tournee im Jahr 2000, dem letzten Jahr in 
diesem Jahrhundert, ausgerechnet in Berlin stattfinden wird, 
wo auch die allererste Aufführung im Ausland [im Jahr 1938, 
vor 62 Jahren] stattgefunden hat, ist für die Mitglieder der 
Takarazuka Revue von besonderer Bedeutung. Damit ist das 
Berlin-Gastspiel die perfekte Abrundung der Geschichte der 
bisherigen Auslandstourneen.1 

What went completely unacknowledged, was the fact that, when 
choosing the dramaturgic elements of the performance in Berlin, the 
highlighting of Takarazuka Revue’s position as a symbolical barometer of 
the Japanese society by means of love as basic human emotion was the 

                                                 
1 Gorgeous images incorporated into a typical revue setting mediate the Japanese 
atmosphere and the exotic feeling of the Far East, coupled with tradition and 
modernity. The program includes the best of the Japanese revue world. It consists of 
two parts: in the first part, a real revue performance, dance and song scenes present the 
beauty of the land, and in the second part, the audiences can enjoy among others 
traditional fragments taken from the world of Takarazuka Revue which combines 
Western musical images transported into the highly delightful style of the Japanese 
revue style. 70 actresses and dancers, affectionately named takarasiennes, will 
introduce to us the most popular of Japan’s revue theater. [...] Until now, the 
Takarazuka Revue Company has already enterprised over 20 tours abroad in 17 
countries and 120 cities, with greatest success. It carries a special significance for the 
members oft he Takarazuka Revue Company the fact that the upcoming tour in 2000, 
the last year of this century, will take place exactly in Berlin where also the first 
performance abroad took place [in the year 1938, 62 years ago]. Thus, the visiting 
performance in Berlin is the perfect completion of the history of Takarazuka Revue’s 
tours abroad so far. 



91 

main goal of the Japanese producers. This became obvious during one of 
my interviews. Thus, in Berlin, ‘love’ was employed as a means of 
entertainment, expressing in advance Japan’s emerging awareness in the 
years to come from being an ‘outsider’ to the Western world – as carried 
through along decades since the worldwide premiere of the blockbuster 
The Rose of Versailles in 1974 – to gradually becoming an ‘insider’ of the 
Asian community, spiritually, historically and of course geographically – 
as symbolically staged, for instance, in the performance The Legend of 
the Great King’s Four Gods from 2009, based on a Korean mythological 
plot originally broadcasted as a TV drama in South Korea in Fall 2007, or 
in the performance The Beautiful Gu from 2010, a remake of the original 
Takarazuka Revue from the year 1951, with a plot located in ancient 
China. 

 
 
2.2. Coping with orientalism 

Again, it’s been extensively argued that the dialectics of the 
Japanese identity construction along the short and dynamic (Japanese) 
modernity was to a great extent molded by the dramatic paradigm shift 
from being displayed ‘by others’ to displaying ‘others’, from being an 
object of ‘others’ desire’ to becoming a subject ‘desiring others’, from 
being ‘alien’ in a pluralist world to becoming the ‘own’ in an 
astonishingly compact world, from being the mimesis of the ‘other’ to 
becoming the simulation of that very ‘other’ – that is, from copying 
existential models previously implemented by ‘others’ to releasing 
existential patterns based on own original experiences and expectations 
(see Baudrillard 1983:27, Hendry 2000:58-59). An important issue in 
this context is, on the cultural level, the transition from cute (kawaii) to 
cool (kakkoii) in an anthropological sense, that is, in Joy Hendry’s 
parlance, the emancipation from being represented by others (in Lacan’s 
words “being the phallus”) to itself representing oneself and the others 
(in Lacan’s words “having the phallus”), visible in such performances as 
Za rebyū (The revue, 1977), Andorojenī (The androgyny, 1985) and Za 
rebyūsukopu (The revuescope, 1987; see Hendry 2000: 24; Žižek 1989: 
118–136) – and then emblematically reflected in the performance at 
Friedrichstadtpalast in 2000. Within this dramatic paradigm shift, 
continuously experienced on-stage, Takarazuka Revue artistically copes 
with and creatively enriches on-going discourses on historical hegemony 
and power, while its mirroring effect and its dramaturgic emulation are 
performatively constructing fictional universes to progressively reflect 
historical conceptualizations. As such, the turning point in this model of 
rotating cultural display was the character of Elisabeth, the cult Habsburg 
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empress, in the Takarazuka Revue version of the Vienna original musical 
Elisabeth – The Rondo of love and death: At the moment of its 
Takarazuka premiere, in February 1996, several years after the brutal 
economic recession and a couple of months after two events which 
convulsed the Japanese society – that is, the Great Kobe Earthquake in 
January 1995 and the sarin gas attack by the religious sect Aum 
Shinrikyô in the Tôkyô subway in March 1995 –, Elisabeth’s assertion “I 
belong to myself! My life belongs to me! My destiny is my business!” 
became the emancipation and liberation slogan in the broader spectrum 
of its audiences and public perception. Brutally, Elisabeth’s empowered 
cuteness emerged as a means to personal transcendence, beyond Japan’s 
efforts to re-define itself nationally and internationally by mid 1990s; at 
once, it reminded that, similarly as all other post-industrialized, highly 
capitalist nations, Japan itself had lost in the postwar period its inner 
historical balance, threefold: the balance between material and spiritual 
prosperity, the balance between tradition and progress, and the balance 
between individual and society. 

One step further, one could say that, in order to acquire and 
preserve its status as accredited light-house of the Japanese modern 
(popular) culture, Takarazuka Revue permanently abandons its 
primordial context which she had previously defined and dominated as 
entertainment institution, becomes ‘decontextualized’, and gradually 
conforms itself to exterior conceptions regarding culture, identity, 
representation, and strives, in its way, for a ‘recontextualization’: this 
process, which consists of the abandonment of the original matrix having 
been basically infused with Takarazuka Revue-like elements and of the 
subsequent cross-over into a new displaying system to be consequentially 
infused with Takarazuka Revue-like elements, is the most important 
parameter delimiting the emergence and the history of the Takarazuka 
Revue not only as a medium of popular entertainment, but – much more 
important – as a message of the intellectual elite to the consumers of this 
‘popular entertainment’ medium (see Watanabe 1999:23). Thus, 
Takarazuka Revue as experienced in Berlin transformed itself into a 
product of the hybrid localization of transnational cultural facts: The 
original structure of the historical event became simulated, copied, 
transferred, metamorphosed into a simulacrum, translated continuously 
and eventually converted into another original, ‘hybrid’ cultural element. 
Rather than appropriation, Takarazuka Revue pragmatically 
incorporated history as a dynamic field of interchangeable structures, 
and, in doing so, turned into a paradigmatic model of cultural 
hybridization integrated within the discursive dimensions via active 
negotiation between Orient and Occident (see Lloyd 2002b:98f.), in what 
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seems a generally acceptable human ideal: peace and love beyond ethnic 
hatred and personal misunderstandings, so that the human being re-
discovers its own humanity across discursive-rational arguments, 
through confidence, courage and passion.  

Though, while it might be true that cultural hybridity has 
metamorphosed into an additional space composed of open 
confrontations – between orientalization and occidentalization –, the 
complicity between Western narcissim and Eastern (cultural) 
essentialism was to be regarded as a basic mechanism to construct 
Japanese identities: modern, postwar and atemporal (Sakai 1997:45, see 
Bhabha 2004:34). Unifying two ends of history, the performance in Berlin 
appeals to the assumed humanity both within the friends and within the 
enemies, announcing such domestic performances as A Kingdom’s Song 
(Ôke ni sasagu uta, 2003, based on Giuseppe Verdi’s opera Aida on a 
libretto by Antonio Ghislanzoni, 1871) or A morning breeze (Reimei no 
kaze, literally: “The Wind of Change”, 2008) with their strong message 
towards local audiences in Japan: in times of transition – after personal 
losses or unconditional defeats in war –, there are symbolical scenes 
about confronting common efforts to reach the ideal of all humans: 
peace, based on love, hope and mutual understanding.1  

 
2.3. The power of the imaginary 

It seems to be today’s fashion to locate culture somewhere 
“beyond”: Takarazuka Revue grasps culture and brings it back into here 
and now. At the dawn of the new millennium, destruction as the death of 
the author and epiphany as the birth of the subject appear as 
intermediate stages on the way to identity construction and symbolic 
interactions. Identity fetishism emerges from hybridity and from the 

                                                 
1 Besides marking a typically soft milestone in Takarazuka Revue’s postwar performance 
strategy, namely the artistic-ideological tackling and examination of recent history – 
first of all, of Japanese own recent history, – the eponymous title song in A Morning 
Breeze tells of the overcoming and healing of own historical wounds and is, in this 
reading, a first step on the way to recognize own errors and misfortunes, in order to 
honestly repent for these and to undertake the sincere attempt of their reparation. This 
semi-documentary performance sent, however, mixed messages regarding Japan’s role 
in the Pacific War, not so much in a revisionist pursuit, but rather as an attempt to 
sensitize the audience in regard to the plurality of attitudes towards history and 
geography, as a member of the producing team emphatically expressed: there is the 
sincere regret, accompanied by the, as well sincere, wish to move on, individually and 
nationally. (One of the most important and striking characteristics of Takarazuka 
Revue’s postwar performance strategy was to consciously avoid of any plots hinting at 
or even insinuating any connection with the Japanese and Asian modern history, 
especially the complicated and highly disputed “colonialist period”; Tsuganesawa 
2006:7.) 
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‘within’-difference, what Walter Benjamin called the split dialectics of 
modernity in the shape of ambiguity (Abu-Lughod 1991:139, Bhabha 
2004:16, Craig 2000:17; Walter Benjamin cited in Storey 1996:43). 
However, culture is a practice: the internal paradox of such a statement 
lies in the expectation of representation and in the liberation of those 
represented via adjustment and limitation on the side of those 
representing (Asami 1991:32, Butler 1990:148, Castells 1997:12). 
Oscillating between the feeling of security and independence, of 
belonging and freedom, there is the compulsion to overcome the solitude 
of the self by re-incorporating the other as the desire to reproduce the 
self within the other’s ‘eternal return’, as Nietzsche would put it. 

Takarazuka Revue synthesizes the nowadays world, contradictory , 
in its symbolic characters: from Oscar and Scarlett O’Hara to Elisabeth 
and Aida, who are not existing in reality and correspondingly cannot win 
their struggle for life – but whose fictional victories confer hope for 
individual battle in here and now. It is an ‘here and now’ located beyond 
prevailing lifestyle models, where neither the absolute dualism 
originating from the Western, Jewish-Christian influenced world nor the 
polytheist complexity of the Asian space might co-exist, so that 
redemption, eternity and love appear as repeatable phenomena within 
the circle of imaginable history writings. Love as “security within 
freedom”, as protection in times of turmoil and of excessive challenges, is 
by no means a one-time issue, but rather a complex, multi-layered 
experience within the repeatability of life as liberation endeavor, as 
Sartre had famously put it:  

 
“L’homme est libre, l’homme est liberté. […] L’homme est 
condamné à être libre. […] Agir sans espoir. Mais agir. 
L’homme est engagement, responsabilité pour l’avenir, doit 
choisir et rester derrière son choix.” (Sartre 1970:47-54)  

 
In the performance practice, otokoyaku’s cool reticence and 

musumeyaku’s cute submission transformed the cliché of the 
disempowered human being into a tragic hero, requiring, according to 
the ideological model promoted by Takarazuka Revue, the re-evaluation 
of humanity not as competitive undertaking, but as playful togetherness; 
deep within, there is the attempt to situate itself, and as such Japan, as a 
credible ambassador in the line of the world’s great empires: the 
performance in Berlin with its colourful interculturality prepared the 
path for such a performance like Paradise Prince (Paradaisu purinsu, 
2008) in which the main character Stuart Green Menfield, a promising 
and talented painter from an upper-class American family with a long 
tradition of successful artists, is increasingly unhappy with his epigone 
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condition and decides to leave his well-groomed home to make his own 
luck in the world of animation.1 Besides including, naturally, obvious 
insinuations to Japan as the anime stronghold worldwide, and its efforts 
to propagate and implement Japanese cultural assets, the main idea of 
the performance is expressed in Stuart’s title song as he wanders across 
the United States of America from New York to the fictional Orange City, 
obviously the Mecca of the anime world: “Don’t give up on your dreams; 
even if today everything goes wrong, there is also tomorrow”. Committed 
to an identificatory plurality rather than to a plurality of identities, 
Takarazuka Revue takes over Japan’s status of an ‘empire of signs’ per se 
which it acquired during the last decades and which – sadly or not – 
refers to the co-existence of the spectacular economic growth, the 
techno-digital revolution, the pervasive consumerism and the dislocated 
social network. As a symbol of para-reality, composed of endless, flowing 
signs and entanglements between mimesis and simulation, Takarazuka 
Revue transcends the classical Cartesian body-mind dualism and 
meditates on the insurmountability of the human condition. 
Furthermore, the stylistic cacophony from the Berlin performance is 
reiterated in Gubijin’s 2010 version, where neither Kou U (aka Xiang Yu, 
an unbeatable warrior), nor Ryu Ho (aka Liu Bang, a charismatic young 
man from the Hai prefecture) are able to suggest consistent paths for 
attaining one’s ideals: by means of armed force or, respectively, via soft 
manipulation of others’ emotions. While desperately battling for power 
and control, both heroes are hoping to hold the empire now known as 
Qin Dynasty China in the palm of one’s hand after the death of Shin 
Huangti, the first leader strong enough to unite the warring states. 
However, though they carry the hopes and dreams of a huge 
conglomerate, both Kou U and Ryu Ho are overwhelmed with doubt and 
solitude in their attempts to implement valid models of behavior and 
thinking, able to inspire others – especially beyond on-stage didactics –, 
and they both fail miserably, a fact confirmed by disappointed fans’ 
reactions, chilling press comments and low box-office numbers. 

The power of Takarazuka Revue consists in its palpable form and 
its abstract contents. When it reconstructs the great empires of the world 
history on stage, Takarazuka Revue relies on individual figures as 
symbols of an era, both in their charismatic appearance and in their 
uncertainties, and keeps their human condition alive beyond their 
position as representatives of a whole epoque. The end of ancient régime 
(Hirohito era) in 1989 in Japan meant a new examination of the self and 
of the other in the context of the newly flowering techno-orientalism and 

                                                 
1 After several petit-bourgeoise adventures, he is shown in the homey finale watching 
with his wife and their two kids his own successful television anime series. 
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of the cultural imperialism as a longing form for the “idyllic world” of the 
1960s with its stable values and its clear trajectories and goals of the so-
called solid modernity (see Morley/Robins 1995:168). In spite of 
scientification attempts in Japan and in the West, Takarazuka Revue 
continues to act as an active popular medium and to send in the world 
optimistic messages about a different way to grasp the human nature. In 
this process, takarasiennes and fans, administrators and exegetes are 
conferring Takarazuka Revue distinction and elegance, force and energy, 
magnificence and beauty, fascination and power, freshness, and 
efficiency. In turn, Takarazuka Revue as entertainment institution points 
out to the social acteur – lost in a decentralized world, invaded by fears 
and insecurities, restricted within its own borders – the necessity to 
resist the Enlightenment coercion dictated by rationality and to rebel 
against rationalizing and liquefying tendencies in order to search for 
solutions deep within its own existence, so that, independently of 
victories or defeats, one’s humanity still preserves its cultural stability 
and is defined as a deeply loving being. 

The takarasienne, the credible alternative to late-modern diluted 
versions of femininity and masculinity as represented by shôjo and otaku, is 
the main agent of this message: individual freedom and individual 
responsibility as the foundation of a social structure based on love, and 
replacing the cold, rational primacy of culture with a warm humanism 
celebrating tenderness as interpersonal bond. When, in the disenchanted 
Japan at the dawn of the new millennium, the romantic tale of The Rose of 
Versailles: Fersen and Marie Antoinette (Berusaiyu no bara: Ferusen to 
Marî Antowanetto, 2001) was performed again, only months after the 
Berlin event, the repeatability of stage representations became, 
eventually, the denial of the final escape from reality and death, and 
included the message of Japan’s quotidian state of alert after the brutal 
events of the 1990s. The sad bitterness of the title song of the main 
character Pilgrim of love (Ai no junrei) originating from the era of 
Japan’s marvelous economic growth, is reminiscent of the unlimited 
faith, back then, in the pink-colored future of the country (see Ashihara 
1979:126), exposing, simultaneously though, the status quo of the 2000s 
– so ‘cool’ that it borders to cruelty – sent in a symbolic gesture by an 
unsettled Japan via Oscar’s complex character to the dreamy Japan of 
the 1970s: Japan’s faith in its own missionarism in the world seems to 
have been, once again, dissolved by a brutal awakening process along 
with unforeseeable historical events, and being replaced by indifference 
in the name of cultural self-preservation (Orihashi 1981:239). 

Beyond the desire and the quest for a dialectically totalizing and 
unifying ‘experience’ à la Hegel, there is the question whether it is still 
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possible in the contemporary world to strive for a common, 
homogeneous goal of history and for a unique, subject-coherent-in-itself. 
The worlds assembled on stage by Takarazuka Revue gives a clear and 
ambitious answer to this question, rising from the illusion that an uni-
dimensional history and a primordial subject are possible – and both 
have their roots in a mythical past and carry their fruits into a ‘pure’ 
future: "[It] is the proof that there is no [empty] illusion, but rather that 
one can aim [as individual or as nation] at the ‘Japanese dream’ [via 
Takarazuka Revue]." (Etô et al. 2007:29). Takarazuka Revue’s 
dramaturgic contradictions as well as its inconsistent aesthetics confront 
the spectator with the fragmentation of the culture and its separation 
from life in the modern world, obvious in the abyss between the 
discourses of knowledge, ethics and politics – an abyss which, as 
Habermas once thought, could be overcome through arts and the 
‘experience’ mediated by arts (Habermas 1981:I/28, Lyotard 1979:88). At 
the same time, Takarazuka Revue functions as counterforce to current 
liquefaction tendencies of identity-building mechanisms due to the solid 
foundation of its ideology to revaluate ‘life’ as the most important ‘thing’ 
one possesses. At the confluence of these parallel processes, there is 
Japan’s position as popular-cultural Mecca, highly disturbing in its 
confusing diversity: between the supporters of the cultural mixture of 
Japanese and Western styles and the supporters of the cultural direct 
import – wayôsetchô respectively hokuyunyû (Watanabe 2002:127) –, 
between Asia-phily and Asia-phoby (Ajia he no hen’ai respectively Ajia 
kyôfushô; Kusanagi 2003:23f.) –, the utopia of mutual acknowledgement 
emerges and challenges both the illusion of a history-coherent-in-itself 
and the hope of a contradiction-free constitution of the late-modern 
individual. 
 
3. Conclusion: emotional strategies and the economics of 
popular culture 

The enfants terribles of the Takarazuka Revue, with whom an 
important section of the Japanese and, lately, of the Western audience 
identifies, are opponents to a generalized social disenchantment 
movement. In their attempt to liberate the human being from any 
external, socio-economic, as well as internal, psycho-emotional 
compulsions, both Marx and Freud militated against the impossibility of 
real acts and feelings – and proclaimed the virtue of veritably being 
‘oneself’. They presented the ‘logos’ – the language, the knowledge, the 
perception – as the ‘missing link’ between the social reality and the 
individual subconscious, so that eros and thanatos became two sides of 
the same coin: love could challenge the death, and, thus, activate the 
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positive quest for an authentic solution to the latent conflict between the 
individual impulses and the social obligations (see Bauman 1991:85). 
Neither left nor right in its orchestration of historical reality, Takarazuka 
Revue displays a world in which theatrical performances go beyond 
politico-economical convulsions to articulate socio-cultural 
uncertainties. While one can be anthropologically pessimistic and 
personally optimistic according to past experiences and present events, 
the future is still open for positive changes, as humans can still make 
decisions upon their own destiny. In its dramatic endeavors, Takarazuka 
Revue takes over the imagination, but not necessarily the voice of the 
eccentric life, and translates it on the stage. In its performances, the most 
extreme, individualistic and uncontrollable expression modes and artistic 
contents circulated through and within the Japanese postwar media: as 
such, these performances represented a filtered assimilation of 
controversial feelings and attitudes as euphoria, desire, disappointment, 
longing, exhaustion, ambition, depression, solitude, weirdness, satire, in 
a world frowning on the public display of emotions, especially negative 
ones (Hosokawa 1998:37, Kawasaki 2005:39; see Ashihara 1979:14). In its 
plots and especially in its characters with their hopes, frustrations, bad 
tempers, ill-feelings, insecurities, their exaggerated face features as well 
as their obviously highly stylized body characteristics and reactions – 
losing consciousness, sweating, bleeding, being obviously excited, 
shocked, embarrassed, amused –, there has been a momentarily glimpse 
into the contemporary Japanese environment with its over-human self-
discipline mechanisms and strictly controlled mimic expressions (see 
Sugimoto 1997:27). Simultaneously, it set into motion an ephemeral 
liberation movement of the individual from within a social system in 
which any degree of information and intellectual attention are rather 
focused on national ideology, corporative organization, technology, and 
consumption, so that the ‘real’ humans in the immediate reality as well as 
their creativity are completely overwhelmed. Thus, more than being a 
parallel dimension to the palpable world, Takarazuka Revue gained truly 
humanist value and potential through the realistic communication of 
quotidian attitudes and the artistic examination of subjective issues – in 
itself an enlightening act beyond consumerist calculations 

Without attempting to obtrusively display models to imitate or 
paths to follow, Takarazuka Revue-labeled blockbusters penetrate 
nowadays more than ever the public consciousness, domestic as well as 
overseas. This marketing strategy is a consequence of the Japanese fans’ 
disappointment visible in decreasing sales figures and, in turn, calls for a 
basic reconsideration of Takarazuka Revue’s position within the 
spectrum of Japanese modern culture – possibly as integral part of a 
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larger world culture. Within the task of culture stylization in 
contemporary Japan, Takarazuka Revue operates via its main agent, the 
takarasienne, who appears simultaneously as the essence of the 
Japaneseness and as a chaos-driving force within the traditional 
patriarchal order, and this in spite of her traditional, familist education, 
due to the powerful liberation symbols she is loaded with. However, for 
the creation of a singular, univocal, autonomous cultural paradigm 
compatible with late-modern challenges, such a disturbing instance is 
inevitable. The disorder permanently insinuated by the takarasienne in 
the tension between otokoyaku and musumeyaku on an individual level 
and then extended on a national and global level, mirrors the instability 
and ambiguity of the Japanese modernity as a reputed monolith. 
Eventually, 100 years after its foundation, Takarazuka Revue seems to 
have become what its founder Kobayashi Ichizō dreamed of: the self-
conscious icon of modern Japan, a unique synthesis of Japanese spirit 
and Western technology/knowledge, emblematically embodied by the 
ambivalent, fascinating, and mysterious figure of the takarasienne. 
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THE EQUALITY OF CHANCES REFLECTED IN MEDIA 
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Abstract. The equality of chances represents in fact the way in which all peoples have 
the right to participate in cultural, economic, and social life, without making a 
distinction against them based on ethnic origin, sex, religion, age, disabilities or sexual 
orientation. In Romania, the principle that regulates the equality of chances between 
women and men is legislative mentioned in domains like work, educational access, 
health, education and information, decisional implication, access to services. Based on 
legislative criteria discrimination means: differentiation, exclusion, restriction or 
preference. Legislation establishes the following criteria: race, nationality, ethnic 
origin, language, religion, social status, convictions, sex, sexual orientation, age, 
disabilities, non-contagious chronic diseases, HIV infection, or any other opinion, 
whose purpose is to limit human rights, the essential freedom or any kind of legal 
rights that are recognized by law. Unfortunately, although the equality of chances is 
protected in Romania, discrimination manifests at every level, from didactic activities 
until higher society positions. In addition, beside the various types of discrimination 
that already exist, in communism the Romanian society had to face also political 
discrimination. The condition became increasingly apparent after the fall of the 
communist regime, when Romanian society has failed to escape from reminiscences of 
the past.  In this case, the situation imposes a quick transition to a valuable system, 
which has to guarantee the evolution of society and the accession in important social 
positions to be done based on meritocracy and exclusion of political criteria. Many of 
these issues have been debated in press and media. 
Keywords: equality of chances, discrimination, media, criteria, meritocracy, society, 
political regime, communism 

 
 

1. Introduction 
Communication is the base in everything that a human being 

undertakes in the world. Nowadays, characteristic for communication is 
that it takes place in a global way. Even between persons that are living at 
distance one from another, messages can be quickly transmitted, in a real 
time. For this reason, the study of communication is done in multiple 
perspectives, by different, but also complementary disciplines. 

In this way, proliferation of electronic communication networks 
has eliminated all the barriers of correspondence. In world’ s evolution, 
facilitated communication, in real time, between people who are living at 
huge time and space distances, had represented an essential step. 
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Multimedia supports complex oscillations, but computer has the 
capacity to supply them. Generally, media represents a center, around it, 
there are the activities of many people, and its instruments were and are 
capable to make more and more changes in public areas. 

To reflect on the importance of the equality of chances in 
multimedia, becomes a serious aspect in social space, which cannot 
ignore the advantages of a solution that has the ability to support the 
society. Freedom of communication is fundamental in a healthy and 
informed society. 

Equality of chances stays on the base of human rights, for the 
reason that knowing and being informed represent the possibility to 
evolve like human being. Romanian society had to run more than fifty 
years in lie. In this period, persons who embraced true values had to 
suffer in communist prison camps. 

The equality of chances represents in fact the way in which all 
peoples have the right to participate in cultural, economical and social 
life, without making a distinction against them based on ethnic origin, 
sex, religion, age, disabilities or sexual orientation. In Romania, the 
principle that regulates the equality of chances between women and men 
is legislative mentioned in domains like work, educational access, health, 
education and information, decisional implication, access to services. 

At the base of equality of chances stays the necessity of the 
community and society to respect individual’s needs and to not judge 
them by ethnic origin, sex, religion, age or other reasons. Therefore, 
Romanian’s legislation has to be functional and has to protect both 
women and men, so that discrimination could not physically or 
psychically affect them. 

First, communism had been thought as a system capable to 
destroy every piece of liberty. In these conditions, censorship had been 
the approach that had to kill the idea of liberty; lying had a marked 
configuration; the compromise being the rule. Romania is not appearing 
to want an emancipation under the lying that installed systematically. 

In these conditions, has been impossible to talk about the equality 
of chances. Moreover, the human’s essential rights have been trampled 
on. All the people that have acted against the communist system were 
detained in prison camps that were extermination places of social, 
cultural, political and religious values. The world had to begin and to end 
with that system. 

The communist regime has standed on terror and on destruction 
of the authentic values. In 1951, after Romanian Academy rejected 
Constantin Brancusi’s works of art and atelier, under the signature of 
many cultural Romanian personalities, who had been cited that he wasn’t 
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an authentic artist, it has been demonstrated the climate of terror that 
existed in Romania. Everything has culminated with the unsuccessful 
attempt to pull down The Infinity Column from Targu-Jiu. The two 
events have generated the Romanian artist’s indignation, who took 
French citizenship and donated his atelier and works of art, after his 
death, to the French state. 

The communism, under Dej or Ceausescu, has been one, which 
had stopped the liberty in all its aspects. Even if we talk about periods in 
which the censorship was minimal, this not means that the pressure 
could defend some intellectuals’ attitude, who had co-operated with the 
system. Monitoring this situation, press and multimedia channels could 
not correctly reflect the reality. Moreover, media had distorted the truth 
and sent to large population messages able to convince them that 
Romania’s situation was the best in the world. This point emphasizes 
that the equality of chances was strongly invaded. 
 
2. Results 

After 1989, many multimedia supports of communication have 
appeared whereby many good results are achieving now, sometimes 
better than the classic one. Furthermore, national television became a 
free one and communication of some messages related to society’s 
aberrances were well done. 

After almost fifty years of communism, the Romanian society 
remained with many sequelae. In this way, after the fall of communism, 
the modality to reach a public function was one of the major problem of 
society; the criteria didn’t have any link with meritocracy and they didn’t 
respect the equality of chances between citizens.  

The multimedia channels and the press exposed very well a series 
of these cases, the results of the publicity campaigns led to the regulation 
of these situations. 
 
3. Interpretation  

In mass media, the reflection of these kind of situations has a 
great impact; it has the opportunity to resolve or to improve them. 
However, the European Union means first competition and meritocracy, 
and the laws in Union’s states are made to protect and to sustain a right 
competition in work area; the reality is not the same in Romania. In fact, 
this condition generated a massive emigration of young labour force. 
Nowday, characteristic for communication is the global aspect of it. 
Messages between persons far away one from another, can arrive in a 
very short time, in real time. 
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For this reason, its study is done from multiple points of view and 
by different, but also complementary disciplines.  

We can talk about communication (Thompson B. John: 146): 
a. The activities take place in an arena, wich is global or 

almost global 
b. The activities are organized, intented or coordinated in a 

global manner 
c. The activities involve some reciprocity and 

interdependency degree, so that the activities located in different 
places in the world are influenced one by other 

 
Globalization, represents a feature of nowadays, is an action that 

became faster in the last period. As a process, globalization is not a recent 
phenomenon; its apparition coincides with the expansion of commerce at 
the end of medieval period and the begining of modern period. 

Until the end of medieval period, commerce was a local activity. 
The commerce with spices, which had a global character, addressed to 
certain category of population. 

Though the origin of globalization arrives from the period of 
expansion of commerce, at the end of 15th century, barely in the next 
centuries, the globalization process has been extended and got the 
nowadays’ features. 

At the same time, there are no doubts, with regard to the fact that 
the organization of the economic activities and concentration of 
economic power played an essential role in globalization. 

The global communication networks had appeared in the same 
time with the practice of sending messages to great distances. The 
networks of postal communication had been established by the political 
authority of Roman Empire and by political, ecleziastic and commercial 
elite of medieval period. Beginning with 15th century, with the 
development of prints, the printed textile circulated far away from the 
place where they were produced. (Thompson B. John: 146). 

For this reason, the globalization of communication has started in 
the 19th century through (Thompson B. John: 146): 

-development of submersed cable systems by the European 
imperial authorities; 

-foundation of agencies of international news and the world’s 
division in domains of exclusive action; 

- making of the international organizations, which have the 
purpose allocation of electromagnetic spectrum. 

Telegraphy is the first communication innovation, which had the 
capacity to successfully explore the electricity’s potential of 
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communication. The first experiments with telegraphy took place at the 
beginning of the 19th century, and the first electromagnetic telegraphy 
developed in 1830. (Thompson B. John: 147) 

Because of this success, the industry of submersed cables quickly 
developed. As a result, at the beginning of 1870, in Southeast Asian 
nations, cables were installed. Europe was connected with China and 
Australia. Also, cables were installed in Europe, South America and along 
Africa’s coast. (Thompson B. John: 147) 

The second development, from 19th century, with a considerable 
significance for the global networks of communication, has been the 
foundation of international news agencies. The importance of its 
appearance could be characterized by three aspects (Thompson B. John: 
147): 

 
1. The agencies that have like purpose to systematically 

collect and spread the news and the others information on large 
territories (first of all, in Europe and then in the other areas of 
the world) 

2. After a competitive rivalry, the most important news 
agencies had finally consented to divide the world in exclusive 
domains of action, creating in this way a multilateral approach 
of communication networks, which had a global proportion. 

3. News agencies, worked in relation with the press, 
delivering to the newspapers the events and the information, that 
were able to be printed for a large public. Therefore, the new 
agencies, were connected in networks areas, which, by means of 
printing offices, will become at an important and increased 
percent of population. 

 
In multimedia, the presence of relevant cases with regard to the 

necessity of equality of chances on the working area has a huge response, 
because a civilized society is a society, which achieves to improve the 
errors and to find, in such situations, the possibility to resolve some 
problems. In addition, it is able to discover in people who warn about 
bureaucratic mistakes, a chance to reform, and not at all an enemy. This 
is the major difference, between a free society and an oppressive system, 
which is ready to do everything for violating human rights and where the 
equality of chances does not exist. 

 
 

4. Perspectives 
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In conclusion, after the results of the analyses in which is reflected 
the equality of chances, we can summarize that Romanian media, even if 
we talk about television or the other multimedia channels, has debated 
the problem, trying to have campaigns against discrimination. Our 
society is one that wants to remediate these situations. 

Their apparition, and more than that the large number of cases 
regarding meritocracy in reaching public functions, is justified by the 
fifty years under the communist regime, which left problems in 
Romanian society’s evolution in the twenty-seven years that had passed, 
after the fall of communism. 

The liberty and the possibility to get the information in real time 
turn the Romanian society and make it able to react when some 
problems appear. 

Press campaigns, which blame the acts against the equality of 
chances, but also reactions in media or online social networks, show that 
Romania is a country, which has the chance to eliminate these problems. 
The reflection of these situations leads to the diminution of those kind of 
abuse. 
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LES CONTRAINTES CAPITALES ET L’APPORT DE 
L’INTEGRATION DU GENRE DANS LA GESTION DES 

RESSOURCES EN EAU AU MAROC 
 

El Mostafa MILI1 
 
 
Abstract. The Gender refers to the concept of social inequality and demonstrates that 
unequal relations can obstruct the development of a country. Being aware of the 
importance and even the urgent need to integrate women into the process of 
management and preservation of water as a common good, in the words of Riccardo 
Petrella, policy makers included gender in integrated water management from 1992 
to the Earth Summit in Rio de Janeiro, Brazil. The states participating in the Summit 
agreed that: “Women are at the heart of the supply process; management and 
conservation of water”. In 1995, Morocco integrated IWRM into its Water Law 10-95 
and undertook campaigns in urban space and landlocked areas to sensitize people to 
the gender specificities of water management. We will attempt in this paper to show 
by qualitative and quantitative results that the effective integration of women into 
IWRM effectively contributes to the sustainability of water in terms of quantity and 
quality. 
Keywords: Water, IWRM, Morocco, gender approach 

 
 
Le Royaume du Maroc est situé à l’extrême nord-ouest de l’Afrique 

et est limité au nord et à l’ouest par deux façades maritimes (3500 km). 
Les trois quarts de sa superficie sont caractérisés par un climat aride à 
extrêmement aride avec des sécheresses aiguës et fréquentes suivies 
d’inondations causant des pertes économiques et humaines importantes. 
Les ressources en eau du Maroc sont parmi les plus faibles au monde. 
Aussi le secteur de l’eau est-il confronté à des contraintes naturelles et 
anthropiques qui nécessitent une bonne gestion de ses ressources. 

Jadis, la gestion ancestrale de l’eau au Maroc s’amorça par son 
partage conformément à des règles adoptées par la communauté 
villageoise (hommes et femmes). Ce droit consensuel fut arbitrairement 
confisqué et remplacé par une gestion centralisée par la France coloniale 
en 1914. Elle fut ensuite focalisée sur l’augmentation de l’offre qui reste 
toujours inférieure à la demande croissante. Ce qui a eu pour 
conséquence une pérenne pénurie d’eau au Maroc. En effet, l’analyse des 
contraintes de gestion des ressources en eau au Maroc, montre que le 
responsable n’est autre que l’homme. Comment repenser le capital 
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humain qui doit être impliqué fermement dans une bonne gouvernance 
par la Gestion Intégrée des Ressources en Eau (GIRE) ? La GIRE peut-
elle contribuer à aborder les disparités sociales du genre en termes 
d’accès équitable aux ressources en eau ? 

Il est à rappeler que le climat de type subhumide à humide reste 
limité au nord-ouest et en zones montagneuses. L’aridité du climat a 
tendance à envahir plus de territoire pendant les dernières décennies1. 
Cette situation s’aggravera, suite à une augmentation nette de la 
température entre 0,6°C et 1,1°C à l’horizon 20202. Le changement 
climatique est accompagné d’une augmentation de la fréquence et de 
l’intensité des catastrophes naturelles (sécheresses, inondations). 

Quant à l’évapotranspiration moyenne, elle représente près 118 
milliards de m3/an. Les apports d’eau internes moyens résultant des 
précipitations sur tout le territoire sont de l’ordre de 140 milliards de 
m³/an3. Ce volume tend vers une réduction moyenne d’environ 4 % en 
2020 par rapport à 20004.  

Les ressources en eau potentielles intérieures disponibles ne 
représentent que près de 22 milliards de m3/an, soit l’équivalent de 700 
m3/habitant/an. Elles sont réparties en 18 milliards de m³/an en 
ressources en eau superficielles et en 4,2 milliards de m³/an en 
ressources en eau souterraines5. Ces ressources connaitront une baisse 
moyenne et générale de l’ordre de 10 à 15 %6. Les ressources en eau 
mobilisables sont autour de 20 milliards de m3/an (16 milliards de m3/an 
en eau de surface et 4 milliards de m3/an en eaux souterraines). Les 
ressources en eau mobilisées sont de l’ordre de 14,8 milliards de m3/an 
(11,9 milliards de m3/an en eau de surface et 2,9 milliards de m3/an en 
eaux souterraines)7.  

La demande en eau a augmenté de 10,9 milliards de m3/an en 
1990 à près de 13,8 milliards de m3/an en 2015. Elle est répartie à plus de 
90 % pour l’irrigation et 10 % pour l’eau potable, l’eau industrielle et 
l’environnement8. Afin de répondre à cette demande, le Maroc a recours 
à l’accroissement de l’offre par la mobilisation des ressources en eau de 
surface stockées dans 139 barrages réalisés entre 1929 et 2014 cumulant 

                                                 
1 http://climateobserver.org/wp-content/uploads/2014/09/Morocco_PNRC-2009.pdf 
2 http://www.environnement.gov.ma/PDFs/SNDD-diagnostic.pdf 
3 http://www.water.gov.ma/ressources-en-eau/presentation-generale/ 
4 http://www.environnement.gov.ma/PDFs/SNDD-diagnostic.pdf 
5 http://www.environnement.gov.ma/PDFs/EAU/hydroclimatoque.pdf 
6 http://www.environnement.gov.ma/PDFs/SNDD-diagnostic.pdf 
7 http://www.inbo-news.org/IMG/pdf/GOUVERNANCE_REMOB.pdf 
8 http://www.fao.org/nr/water/aquastat/countries_regions/mar/indexfra.stm 
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une capacité de 17,60 milliards de m31. La part des ressources en eau 
souterraine mobilisée est estimée à environ 4 milliards de m3/an.  

En dépit des efforts de l’action sur l’offre, le pays est entré en 
pénurie d’eau chronique2 depuis 16 ans, soit 943 m3/habitant/an3. Cette 
quantité pourra chuter à 500 vers 20304, ce qui menacera le pays d’une 
pénurie d’eau absolue.  

Le potentiel des ressources en eau correspond à un indice de 
pauvreté en eau (IPE) estimé entre 35 à 55,9 qui répertorie le Maroc 
parmi les pays les plus pauvres en eau au monde5. Les eaux usées 
déversées directement dans la nature, sans traitement préalable, 
représentent plus de 552,4 millions de m³/an en 2015. Les eaux usées en 
milieu rural évacuées directement dans la nature sont estimées à environ 
182,5 milliards de m3/an. Le volume des eaux usées industrielles s’élève à 
plus de 964 millions de m3/an dont 80 millions de m3/an rejetées dans le 
domaine public hydraulique6. Le taux d’efficience total d’utilisation de 
l’eau est plus de 60 % en 20157. 
Les principaux opérateurs et utilisateurs de l’eau au Maroc sont :  

 Les Agences des Bassins hydrauliques (ABHs) chargées du 
développement et de la gestion de l’eau des bassins 
hydrographiques ; 

 L’Office National de l’Electricité et de l’Eau Potable (ONEE) qui 
gère la desserte en eau potable et l’assainissement dans les 
campagnes et les petits centres urbains ; 

 12 régies autonomes municipales assurant la couverture des 
centres urbains de taille moyenne ;  

 Les sociétés privées internationales délégataires chargées de l’eau 
et de l’assainissement des grands centres urbains. 

Ces opérateurs et utilisateurs, ainsi que la Direction de la Météorologie 
Nationale (DMN), connaissent des problèmes de gestion techniques 
et/ou administratifs révélés dans les rapports de contrôle publiés par la 
Cour des Comptes.  
Pour ce qui est du rapport sur la Direction de la Météorologie 
Nationale (DMN), la Cour des Comptes cite quelques constations 
notamment :  

                                                 
1 http://www.water.gov.ma/wp-content/uploads/2015/12/Liste_barrages_realises.pdf 
2 http://www.fao.org/3/a-i3015f.pdf 
3 http://www.fao.org/docrep/003/T0800F/t0800f0a.htm 
4 www.hcp.ma/file/111439/ 
5 http://www.monatlas.fr/Geo/reseaux/Nreseau_26.html 
6 http://www.water.gov.ma/wp-content/uploads/2016/01/4.3.1.Sources-de-
pollution.pdf 
7 https://planbleu.org/sites/default/files/publications/cahier14_efficience_fr.pdf 
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 La base de données climatologique informatisée n’est pas encore 
complète ; 

 Le réseau climatologique est peu dense et mal réparti ; 

 Un retard important et injustifié au niveau de l’exécution du 
programme de modernisation des stations météorologiques 
relevant de la DMN ; 

 L’accumulation de l’expérience de la DMN dans le domaine de 
gestion des données et le développement des modèles 
météorologiques n’est pas au niveau escompté ; 

 La prévision, au niveau régional et local, est absente sauf au 
niveau des stations aéronautiques ; 

 Ce département gère son propre réseau de suivi et d’alerte aux 
crues, sans coordination avec les autres services concernés ; 

 La quasi-absence de relations de partenariat effectif, au niveau 
national et local, entre les agriculteurs (individus et organisations 
professionnelles) et la DMN ; 

 La recherche au niveau de la DMN est faible ; 

 Les problèmes liés aux moyens de diffusion des informations 
météorologiques. 

Quant sept ABHs, le contrôle par la cour des comptes (2007 à 2009) a 
abouti aux observations suivantes : 

 Certaines missions et réalisations sont ambigües ; 

 Attributions non exercées par l’agence ; 

 Non maîtrise des prélèvements d’eau ; 

 Plans Directeurs d’Aménagement et de Gestion Intégrée des 
Ressources en Eau (PDAIRE) n’est pas encore achevé ; 

 Carence au niveau de la gouvernance ; 

 Incapacité de définir les priorités de l’agence ; 

 Absence de vision claire en matière de dépollution ; 

 Insuffisance des opérations d’économie d’eau : conversion au 
système d’irrigation localisée étant insuffisantes … 

Le Département de l’Eau du Ministère Délégué chargé de l’Eau a confié 
un projet de grande envergure sur la Gouvernance et la Gestion Intégrée 
des Ressources en Eau au Maroc, à la France qui a été retenue comme 
leader en partenariat avec l’Espagne, la Roumanie et des experts 
autrichiens afin de bénéficier de l’expérience européenne1. 

                                                 
1 http://www.oieau.fr/oieau/notre-actualite-et-avancement-de/article/maroc-un-
projet-ambitieux-pour-la?lang=fr 
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Par ailleurs, la gestion déléguée des services de la distribution 
d’électricité, d’eau et de l’assainissement liquide est assurée par quatre 
délégataires privés depuis 1997 dans 658 centres répartis comme suit : 

 11 pour Lydec à Casablanca (1997) ; 

 13 communes pour Redal à Rabat- Salé (1998) ; 

 22 pour Amendis Tanger et Tétouan (2002) ; 

 612 pour l’Office national de l’électricité et de l’eau potable 
(ONEE). 

Cette gestion déléguée a été dictée par le FMI et la Banque mondiale pour 
imposer aux usagers marocains de l’eau la prise en charge des coûts de sa 
distribution et de sa consommation1. Cette gestion calamiteuse a buté à 
des problèmes administratifs dont les plus écrasants sont : 

 Absence de cadres qualifiés pour contrôler les services 
d’assainissement et de distribution d’eau potable dans les 
communes ; 

 Information contractuelle non produite2. 
L’ONEE souffre d’une fragilité financière causée par sa dette qui a 
grimpé linéairement de 44, 23 milliards de MAD en 2010 à 57 milliards 
de MAD à la fin de l’année 20153. L’Etat a donc décidé d’une 
augmentation inattendue des tarifs sur les factures d’eau en 2014 par 
l’application du contrat-programme signé entre l’Etat et l’ONEE. Cette 
augmentation touche les ménages dont la consommation de l’eau 
dépasse 6 m3/mois4. Quelques jours après, la direction de l’ONEE a 
octroyé des primes à ses cadres et ses salariés5.  

Le financement du secteur de l’eau est formé du financement 
public, des redevances d’occupation, d’utilisation du domaine public 
hydraulique et de la tarification du service de l’eau.  

Le financement public par le budget de l’Etat pour le 
développement des grands aménagements et infrastructures 
hydrauliques est évalué en 2014 à environ 20 milliards de MAD (Dirham 
Marocain)/an. Les autres sources de financement du secteur de l’eau 
sont constituées par les grands programmes nationaux et par quelques 
projets ministériels et fonds divers qui dépassent les 100 milliards de 
MAD. Les redevances d’occupation et d’utilisation du domaine public 
hydraulique sont versées aux ABHs par les différents usagers de l’eau. La 

                                                 
1 http://informations-et-commentaires.nursit.com/spip.php?article33 
2 http://www.huffpostmaghreb.com/2015/11/26/driss-jettou-commission-
idependante-services-publics_n_8654750.html) 12/12/2016 
3 http://www.leconomiste.com/article/999488-onee-pire-que-la-samir# 
4 http://www.bladi.net/electricite-eau-cheres-maroc.html 
5 http://www.yabiladi.com/articles/details/26765/maroc-peine-sauve-faillite-l-
onee.htm 
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tarification appliquée au Maroc est basée sur des principes de 
progressivité en tranches dont le coût unitaire augmente avec le volume 
d’eau consommé entre les usagers et les différentes régions du Royaume1. 

L’analyse de ses contraintes montre que le premier responsable de la 
crise de l’eau est l’homme. Il faut donc valoriser davantage le capital 
humain marocain en tenant compte du genre dans le secteur de l’eau. En 
effet, dans une optique de développement durable, l’intégration du genre 
dans les différents projets et programmes relatifs à la politique nationale 
de l’eau s’avère aujourd’hui indispensable. Ainsi, le genre peut agir 
largement dans les thèmes sectoriels de l’eau suivants :  

 Gouvernance et gestion des ressources en eau ; 

 Eau et pauvreté ; 

 Installations sanitaires et hygiène ; 

 Distribution d’eau à usage domestique ; 

 Eau à usage agricole et irrigation ; 

 Eau et environnement ;  

 Gestion des zones côtières ;  

 Variation climatique et catastrophes reliées à l’eau 2; 

 Renforcement des capacités ; 

 Planification et outils de genre dans le secteur de l’eau ; 

 Initiatives budgétaires pour l’équité entre les sexes dans les 
secteurs de l’eau. 

Le Maroc est classé 126ème parmi les pays ayant un niveau de 
développement humain moyen, selon les Indices du Développement 
Humain  (IDH)3. Le travail et le foyer occupent 90,7 % de toutes les 
activités chez la femme marocaine, contre 80,9 % chez l’homme. Les 
activités des femmes citadines au foyer représentent 62,2 % de toutes ses 
activités. En milieu rural, son travail au foyer est 54,1 %, le reste soit 34,9 
% est à l’extérieur de la maison4. Le temps consacré pour 
l’approvisionnement en eau potable dépasse 2 heures dans 40% des cas. 
Ce sont aussi les femmes qui évacuent les eaux usées. Ces activités, qui 

                                                 
1 http://www.ces.ma/Documents/PDF/Auto-saisines/AS_15_2014-Gouvernance-par-
la-gestion-integree-des-ressources-en-eau-au-Maroc-Levier-fondamental-de-
developpement-durable/Rapport-Gouvernance-Eau-VF-16042014.pdf 
2 www.undp.org/content/dam/undp/.../IWRMGenderResourceGuide-French-
200610.pdf 
3 
http://hdr.undp.org/sites/default/files/2015_human_development_report_overview_
-_fr.pdf  et http://www.undp.org/content/undp/fr/home/librarypage/hdr/2016-africa-
human-development-report.html 
4 http://www.hcp.ma/downloads/ 
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peuvent être sous-représentées dans les enquêtes formelles, ont lieu dans 
plusieurs domaines, notamment domestique, irrigation des potagers, etc.  

L’agriculture reste le secteur premier d’activité des femmes rurales. 
En 2013, 59,5 % des femmes actives travaillent dans le secteur agricole. 
Néanmoins, ces femmes sont défavorisées sur de nombreux aspects :  

 55 % des femmes rurales sont illettrées et leur accès aux services 
médicaux est très faible ; 

 Les femmes ne représentent que 4,5 % du nombre global des 
exploitants agricoles et ne disposent que de 2,5 % de la surface 
agricole utile. Les fermes exploitées par des femmes sont des 
micro-petites exploitations : plus de 7 sur 10 ont une surface 
agricole utile inférieure à 3 hectares (par rapport à 5 sur 10 pour 
les hommes) ;  

 Les hommes prennent la plupart des décisions, mais les femmes 
sont communément consultées. Pour ce qui est de 
l’approvisionnement en eau, 75 % des femmes déclarent prendre 
des décisions de leur propre chef. En cas d’absence du mari et d’un 
fils homme, les femmes assument les responsabilités liées au foyer 
et à la production. Cependant, le fardeau du travail domestique 
freine leur activité économique et les profits générés par leurs 
activités ne leur reviennent que dans 21 % des cas (souvent, il est 
obtenu par le tuteur ou l’époux)1. 

D’une manière générale, les arrangements institutionnels relatifs à la 
mise en valeur et à la gestion des ressources en eau tiennent rarement 
compte du rôle primordial des femmes comme utilisatrices d’eau et 
gardiennes du milieu vivant. 

L’approche genre et développement a été développée depuis la fin 
des années 19802. Elle été intégrée à la GIRE en 1992 lors de la 
Conférence Internationale sur l’Eau et L’Environnement à Dublin et dans 
le Chapitre 18 de l’Agenda 21. Le rôle primordial joué par la femme dans 
l’approvisionnement en eau, la gestion et la protection des ressources en 
eau a été reconnu lors de cette conférence (principe N°3)3. L’adoption et 

                                                 
1 
http://www.afd.fr/webdav/site/afd/shared/PORTAILS/SECTEURS/GENRE/pdf/Maroc_
ProfilGenre.pdf 
2 
https://www.google.com/search?biw=1440&bih=727&q=histoire+du+genre+dans+l%
27 
eau&oq=histoire+du+genre+dans+l%27eau&gs_l=serp.3...9337.22541.0.23488.28.26.
0.2.2.0.375.3427.0j23j0j1.24.0....0...1c.1.64.serp..2.22.2881...0j35i39k1j0i67k1j0i10i67k
1j0i22i30k1j30i10k1.VKP81VCakH0 
3 
http://www.un.org/esa/sustdev/inter_agency/gender_water/resourceGuide_french.p



116 

l’application de ce principe exigent que l’on s’intéresse aux besoins 
particuliers des femmes et qu’on leur donne les moyens et le pouvoir de 
participer, à tous les niveaux, aux programmes conduits dans le domaine 
de l’eau, y compris la prise de décisions et la mise en œuvre, selon les 
modalités qu’elles définiront elles-mêmes1. 

L’accent sur la femme fait partie du principe N°20 de la 
Conférence des Nations Unies sur l’Environnement et le Développement, 
qui s’est tenue à Rio de Janeiro en 1992. Ce principe stipule que les 
femmes ont un rôle vital dans la gestion de l’environnement et du 
développement. Leur pleine participation est donc essentielle à la 
réalisation d’un développement durable.  

Le Maroc est engagé depuis 1956 par des conventions 
internationales au profit des femmes. Il a ratifié la convention sur 
l’élimination de toutes formes de discrimination à l’égard des femmes en 
1993 et a levé en 2011 ses réserves à cette convention et il l’a adoptée en 
2013.  

L’ancienne loi n° 10-95 sur l’eau a été révisée afin d’améliorer la 
gouvernance du secteur de l’eau. Selon ce projet de loi, le Maroc a pris en 
compte le droit à l’eau et l’approche genre dans la gestion des ressources 
en eau, notamment, à travers la représentation des associations 
féminines. Cette loi garantit le droit de tout citoyen et citoyenne à l’accès 
à l’eau et à un environnement sain pour satisfaire ses besoins 
fondamentaux dans le respect de l’équité. La femme est représentée dans 
le Conseil Supérieur de l’Eau et du Climat (CSEC) par des associations 
féminines œuvrant dans le domaine de l’eau, du climat et de 
l’environnement. Ce conseil est une institution consultative chargée 
d’examiner et de donner un avis sur :  

 La stratégie nationale d’amélioration de la connaissance du climat et 
la maîtrise de ses impacts sur le développement des ressources en 
eau ;  

 Les orientations générales de la politique nationale en matière d’eau 
et de climat ; 

 Le plan national de l’eau avant son approbation ; 

 Toutes les questions relatives à l’eau et au climat soumises à 
l’examen. 

Les associations féminines qui œuvrent dans le domaine de l’eau relevant 
de la zone d’action de l’ABH font partie du deuxième collège constitué 
des représentants du Conseil de bassin hydraulique. Les associations 
féminines œuvrant dans le domaine de l’eau sont aussi représentées dans 

                                                                                                                                   
df 
1 http://www.wmo.int/pages/prog/hwrp/documents/francais/icwedecf.html 
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la Commission Préfectorale ou Provinciale de l’eau. Elles participent 
donc avec les autres représentants, supervisent et coordonnent la mise en 
œuvre des actions et mesures entreprises par les services administratifs 
et communaux pour : 

 La gestion de l’eau lors des pénuries d’eau et en cas de force majeure 
pour assurer l’approvisionnement en eau dans des conditions 
satisfaisantes ; 

 La prévention des risques d’inondation ; 

 La sensibilisation à la protection des ressources en eau et à la 
préservation et l’utilisation optimale du domaine public hydraulique. 

La présence de la volonté des pouvoirs publics au profit du genre est 
prouvée par l’intérêt porté par 31 ministères du pays à ce sujet. Il s’agit 
de l’accès équitable aux droits civils et politiques, aux droits sociaux et au 
bénéfice équitable des droits économiques. La budgétisation sensible au 
genre sous le prisme des droits humains a été élaborée dans les stratégies 
d’actions de tous ces départements ministériels1. 

Toujours est-il que l’intégration du genre est au stade de 
balbutiements quoique les conditions juridiques, financières, soient 
favorables à sa grande participation dans la GIRE. La part des 
Marocaines dans la population totale est de 50,3 %. (2014)2. C’est donc 
un capital féminin considérable avec des atouts bien à elles pour réussir 
si elles les connaissent et savent s’en servir. Mais est-ce que le genre 
« marocain » est prêt à contribuer à la gestion d’une ressource vitale telle 
que l’eau ? À présent pas encore, étant donné que le taux 
d’analphabétisme des femmes citadines est de 30,5 % (hommes : 13,7 %) 
de la population âgée de 10 ans et plus. La femme rurale représente, par 
contre, 60,4 % (hommes : 35,5 %)3. L’intégration du genre « marocain » 
en particulier des femmes, nécessite un travail de longue haleine. En 
attendant, ciblons d’abord la part du genre instruit, capable de 
comprendre le langage des gestionnaires pour participer à la 
planification et à la gestion des projets de l’eau. 

En somme, nous avons tenté dans cet article de circonscrire les 
problèmes majeurs liés aux ressources en eau au Maroc tributaires d’une 
mauvaise gestion et des décideurs et des usagers. Pour remédier à ces 
contraintes et garantir la durabilité des ressources en eau et des 
ressources naturelles des écosystèmes, il faudrait tirer profit au 
maximum et à bon escient du capital humain y compris la femme. En 

                                                 
1 https://www.finances.gov.ma/Docs/2014/DB/genre_fr.pdf 
2 http://www.hcp.ma/Journee-internationale-de-la-femme-2016-La-parite-en-2030-
avancer-plus-vite-vers-l-egalite-des-sexes_a1674.html 
3 http://www.hcp.ma/Journee-internationale-de-la-femme-2016-La-parite-en-2030-
avancer-plus-vite-vers-l-egalite-des-sexes_a1674.html 
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effet, on devrait donner l’opportunité à la femme marocaine lettrée de 
participer de manière effective à la gestion intégrée des ressources en eau 
sans que cela ne soit pris comme un stratagème pour drainer 
subrepticement des fonds et des subventions internationales.   

Il faudrait aussi penser à une remise en question de la structure 
des associations féminines qui doivent opérer non en tant qu’organisme 
ségrégationniste envers les hommes mais plutôt coopérant 
équitablement avec la gent masculine pour une gestion efficace. 

 
Lavandières du Moyen Atlas (Béni Hassan)  
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OBSERVATOIRES LOCAUX CONCERNANT LA FORMATION 

CONTINUE DANS LES ECOLES MATERNELLES 
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Résumé: Notre article fait la synthèse des données des observatoires locaux 
concernant la formation continue dans les écoles maternelles du district 6, Bucarest. 
L’analyse externe met en évidence un cadre européen de référence structuré lié à la 
formation continue des enseignants, y inclus les enseignants des maternelles. Les 
approches intégrées mènent vers la fluidité et la valorisation de l’apprentissage. La 
recherche nous a permis de reprendre plusieurs propositions provenant de l’analyse 
interne concernant les sources, les ressources, la logistique d’apprentissage basés sur les 
routes d’individualisation afin d’enlever la qualité de la formation dans les maternelles. 
Mots-clés : observatoire local, source, ressources, logistique, route d’individualisation.  

 
 
1. Introduction 

L’analyse des problèmes liés à la dynamique des ressources 
humaines dans l’enseignement préscolaire suppose que celles-ci sont la 
source historique la plus importante de productivité et de progrès pour la 
civilisation. Du point de vue de l’éducation permanente – Agenda 2020 
– la société tout entière est impliquée dans le développement et le 
changement par l’apprentissage et l’éducation. Le système d’éducation 
est convergent et conçu comme un outil pour le développement 
économique, ainsi que pour les stratégies de formation des ressources 
socioculturelles et humaines3. Le déploiement stratégique intervient 
alors que des réformes sectorielles redéfinissent et prennent en compte la 
relation entre l’établissement d’enseignement, l’économie et la société. 

                                                 
1 Professeur dr. Octavia COSTEA. 
2 Professeur agregé dr., Faculté des Sciences l’Education, Université Chrétienne 
Dimitrie Cantemir, Bucarest. 
3  *** OCDE, (2005-2006), Assisting members and partners to achieve high quality 
lifelong learning for all that contributes to personal development, sustainable 
economic growth and social cohesion, http://www.oecd.org, accesat la data de 
05.03.2015. Dans la vision de l'OCDE, les objectifs stratégiques de la mission de 
l'éducation sont les suivants: (1) la promotion de l'apprentissage continu et 
l'amélioration de ses liens avec la société et l'économie; (2) l'évaluation et l'amélioration 
des résultats de l'éducation; (3) promouvoir un enseignement de qualité; (4) repenser 
l'enseignement supérieur dans une économie mondiale; (5) la création de la cohésion 
sociale par l'éducation; (6) la construction de nouvelles perspectives en matière 
d'éducation. 
 

http://www.oecd.org/
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Cette connexion vise à mettre en œuvre un cadre et un ensemble de 
mesures visant à augmenter, respectivement, à diversifier l’accès aux 
possibilités de formation, de coordination des différents systèmes et 
sous-systèmes et, comme une conséquence naturelle de ces prémisses de 
développement, de décentralisation et d’autonomie de l’éducation. 
D’autre part, le développement local peut être trouvé plus rapidement et 
plus directement aux individus, et stimule le développement global lent 
au niveau sociétal et international. 

Notre article se propose de formaliser des résultats de nos 
observatoires locaux, déployés dans des écoles maternelles du district 6, 
Bucarest.  

Les méthodes combinatoires utilisées dans les 
observatoires locaux du district 6 de Bucarest visent l’environnement 
externe et interne de l’apprentissage à la maternelle. Ce sont des 
méthodes holistiques (analyse des besoins - SWOT et PESTE), des 
méthodes de groupe (questionnaire, groupe de discussion), ainsi que la 
prise des données d’une recherche-action précédente. 

Termes de référence des observatoires locaux: 
Analyse externe: des instruments européens de formation, le 

spécifique de la formation professionnelle et l’intégration de 
l’apprentissage; 

Analyse interne: le développement de l’apprentissage et de 
l’environnement éducatif par fluidisation, valorisation et routes 
d’individualisation. 
 
2. Analyse de l’environnement externe 
2.1. Outils européennes de formation 

La Recommandation du Parlement européen et du Conseil du 18 
Juin 2009 établisse un système européen de crédits pour l’enseignement 
et la formation professionnels (ECVET) [ Journal officiel C 155 du 
8.7.2009]1. La Commission européenne définit le système européen de 
crédits pour l’enseignement et la formation professionnels (ECVET) 
comme un cadre méthodologique qui peut être utilisé pour décrire les 
qualifications en unités d’acquis d’apprentissage avec points associés. 
ECVET est un système d’accumulation et de transfert d’unités des acquis 
d’apprentissage dans l’éducation et la formation en Europe. Il permet 
l’attestation et l’enregistrement des résultats d’apprentissage acquis dans 
différents contextes, soit à l’étranger, soit à travers un parcours 
d’apprentissage formel, informel ou non-formel. Les résultats 
d’apprentissage peuvent être transférés vers le système d’origine d’une 

                                                 
1 *** Journal officiel de l’Union européenne, http://www.cpu.cfwb.be/, téléchargé le 27 
Mars 2015. 
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personne afin d’obtenir une qualification. Mais la diversité des systèmes 
nationaux qui définissent le niveau et le contenu des qualifications n’est 
pas propice à la mobilité transnationale des apprenants. ECVET peut 
remédier à cette situation en facilitant la mobilité des apprenants dans 
toute l’Europe. Les États membres sont libres d’adopter et mettre en 
œuvre la recommandation ECVET. Ils ont été invités à mettre en œuvre 
volontairement et progressivement des mesures pour utiliser ECVET à 
partir de 2012. ECVET devrait être mis en œuvre grâce à des partenariats 
et des réseaux basés sur des accords d’apprentissage, qui fournissent un 
cadre approprié pour le transfert de crédit. Le réseau européen ECVET 
des institutions compétentes et d’autres parties prenantes a été créé 
visant à promouvoir ECVET et à permettre aux États membres 
d’échanger des informations et de l’expérience. Dans le réseau, la 
Commission a établi un groupe d’utilisateurs de l’ECVET qui contribue à 
guider les utilisateurs de l’ECVET et la mise en œuvre de ce système. 
L’objectif de l’ECVET est de faciliter le transfert des crédits liés aux 
résultats d’apprentissage d’un système de qualifications à l’autre, de les 
rendre compatibles, fournissant une interface entre les dispositions 
nationales existantes sur l’accumulation, la reconnaissance et le transfert 
de crédit. Le système’est différent du cadre européen des certifications 
(CEC), qui est un cadre commun de référence. 

Parallèlement à ECVET, il y a un nouvel outil de référence pour 
encourager les États membres à échanger les meilleures pratiques dans le 
domaine des politiques d’éducation et de formation professionnelle - le 
Cadre européen de référence pour l’assurance de la qualité dans 
l’enseignement et la formation professionnels (EQAVET). Il vise à 
améliorer les pratiques nationales de gestion de la qualité dans ce 
domaine en introduisant un ensemble de critères et d’indicateurs 
communs. 

La formation des ressources humaines contient la taxonomie des 
activités et des contenus d’apprentissage vus comme autant d’ occasions 
à capitaliser, à éduquer et à déterminer l’apprentissage ouvert, partout et 
tout au long de la vie au service de notre civilisation. La carte 
conceptuelle des activités d’apprentissage, que nous reproduisons 
ci-dessous, fait partie des documents européens et elle est un bon point 
de repère pour les fournisseurs de formation et les bénéficiaires : 
 

Table no. 1 - Catégories d’activités, classes et sous-classes au 
niveau national et européen1 

                                                 
1 *** Recommandation du 18 juin 2009 du Parlement européen et du Conseil relative à 
l’établissement d’un cadrem européen de référence pour l’assurance de la qualité dans 
l’enseignement et la formation professionnels. Journal officiel C 155 du 8.7.2009, 
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Codes La carte des catégories d’activités  

1.  L’éducation formelle  

2.  L’éducation non-formelle 

2.1.  Programmes d’éducation non-formelle 

2.2.  Cours :  

2.2.1.  Cours dirigés par l’instruction dans la classe (y inclus, 
les lectures)  

2.2.2.  Cours combinés théorie – pratique (y inclus, les 
ateliers)  

2.2.3.  Cours dirigés par l’éducation ouverte et à distance 

2.2.4.  Tutorat privé (classes privées)  

2.3.  Formation dirigée professionnelle  

2.4.  Education non-spécifique aléatoire  

3.  L’éducation informelle 

3.1.  Apprentissage enseigné 

3.1.1.  Entraînement / tutorat informel  

3.1.2.  Visites dirigés  

3.2.  Apprentissage non-enseigné 

3.2.1.  Auto-apprentissage  

3.2.2.  Groupe d’apprentissage 

3.2.3.  Pratique 

3.2.4.  Visites non-dirigés  

 
2.2. L’approche intégrée à la formation 

Au niveau européen, les documents de politiques éducatives 
comprennent des mesures concrètes sur une approche intégrée de 
l’apprentissage depuis 1996, lorsque les ministres de l’Education des 
Etats membres de l’OCDE se sont fixé l’objectif d’élaborer des stratégies 
nationales pour l’apprentissage continu pour tous. Les documents de 
l’OCDE, le concept de l’apprentissage continu est défini dans l’équation 
intégrée formelle, non-formelle et informelle, et en mesure égale, 
l’apprentissage évaluable et cértifiable qui se produit dans un programme 
éducatif offert par un établissement d’enseignement ou par un centre de 
formation pour adultes. De même, tout se produit par l’apprentissage 
qui, traditionnellement, n’est pas soumis à une évaluation et ne conduit 

                                                                                                                                   
http://europa.eu/ 
legislation_summaries/education_training_youth/lifelong_learning, téléchargé le 27 
mars 2015. 
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pas à la certification. Les références à l’éducation non-formelle et 
informelle comme des dimensions de l’apprentissage continu qui montre 
l’importance de l’éducation, de l’apprentissage et de la formation qui se 
déroulent en dehors des établissements d’enseignement investis par 
l’Etat. Nos observatoires locaux prennent en compte cet aspect de 
l’éducation autour de la maternelle, dans la communauté enfants-
parents, les relations de la maternelle avec les autorités locales et la 
société civile. 

Les politiques européennes sur les approches intégrées 
d’apprentissage visent deux aspects. Le premier concerne 
l’apprentissage fluide par la dissolution des frontières entre 
l’éducation formelle, non-formelle et informelle au moyen des 
mécanismes et de la responsabilité des différents acteurs impliqués et 
intéressés dans la formation : les ministères, les organismes nationaux, 
les autorités locales, les centres de formation, les universités, les ONG, 
les partenaires sociaux. Le deuxième concerne la définition et la 
valorisation d’un large éventail de résultats d’apprentissage, 
indépendamment du contexte dans lequel se produit l’apprentissage, 
grâce à des outils et des méthodologies afin de reconnaître et valider des 
compétences acquises dans des cadres d’éducation formels, non-
formels et informels. L’harmonisation des actions et la cohésion des 
acteurs et des initiatives vues dans la perspective de l’éducation tout au 
long de la vie et partout se font à deux niveaux : adapter les formateurs 
actifs existants aux objectifs du processus d’enseignement et intégrer 
tous les acteurs sociaux et les niveaux aux offres de formation de la 
société d’apprentissage - stratégie, programme, conception, gestion. Les 
méthodes utilisées dans l’éducation non-formelle sont différentes par 
rapport à la pédagogie de la petite enfance utilisée dans l’éducation 
formelle. Dans l’éducation non-formelle, l’accent est mis sur 
l’apprentissage par la pratique, l’apprentissage par les pairs et 
l’activité volontaire, plutôt que d’apprendre les connaissances des 
manuels scolaires et d’autres sources écrites d’apprentissage. Etant 
donné que l’éducation non-formelle est basée sur des situations réelles, 
qui ne peuvent pas être reproduites dans la salle de classe, les 
établissements d’enseignement formels devraient coopérer avec les 
fournisseurs d’éducation non-formelle pour développer des activités 
extra-scolaires, combinant ainsi les connaissances et les méthodes de ces 
deux types spécifiques de l’éducation, mais, en même temps, en tenant 
compte des principes de base de l’éducation formelle et non-formelle. 
Dans ce contexte, la formation des enseignants et d’autres types de 
facilitateurs d’apprentissage devient une nécessité et un but, en termes 
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de compléter et d’explorer l’apprentissage non-formel et informel au 
niveau des programmes de la petite enfance.  
 
3. Analyse de l’environnement interne 

L’analyse de l’environnement interne prend en considération les 
deux aspects énoncés ci-dessus – la fluidité et la valorisation. Dans 
les observatoires locaux sur la formation des ressources humaines, ainsi 
que dans les normes de qualité dans les écoles maternelles devraient être 
incluse la valorisation, au niveau de la communauté, des 
acquisitions des enseignants et leurs préoccupations pour 
l’éducation tout au long de la vie aussi. Le portfolio 
professionnel et le projet de carrière illustrent deux formes de 
formation holistique des enseignants, y compris la formation 
pédagogique et professionnelle et d’autres formes d’apprentissage qui 
aide l’enseignant dans son activité didactique. Bien qu’il soit d’intérêt 
indéniable du point de vue administratif, même quand on discute sur le 
financement de l’éducation ou de la formation, cette distinction devient 
artificielle lorsque l’on considère la production de l’apprentissage et les 
résultats du point de vue de l’individu. C’est pourquoi, dans le discours 
sur l’apprentissage tout au long de la vie, l’éducation non-formelle et 
informelle sont des unités conceptuelles, potentiellement transférables, 
par rapport à l’éducation formelle, exigeant la nécessité d’une 
approche intégrée de la formation, indépendamment des 
sources, des ressources et des méthodes d’organisation. Le fait 
que l’apprentissage se produit non seulement dans les écoles 
maternelles, les écoles secondaires et les universités, mais aussi de la 
perspective de l’éducation tout au long de la vie, dans des lieux et des 
moments différents est largement reconnu dans les documents de 
politique éducative. 

Les observatoires locaux initiés dans les écoles maternelles du district 
6 sur la formation des enseignants ont envisagé un certain profil en 
termes des sources et des ressources, ainsi que des cadres d’organisation 
: 

(a) Quelles sont les sources de formation, avec et sans 
crédits ? 

 La participation du personnel didactique aux programmes de 
formation ; 

 La participation à des cours de formation organisés en ligne 
plateforme / e-learning ; 

 Des échanges d’expérience professionnelle ; 

 La participation à des sessions de communication, des colloques, 
des conférences ; 
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 La participation à des partenariats, des projets et des programmes 
éducatifs ; 

 Des cours de formation organisés dans des écoles au profit des 
jeunes enseignants. 
(b) Quelles sont les ressources - contenu requis, formes 

et tendances en matière de valorisation ? 

 La formation des enseignants dans l’utilisation des ordinateurs et 
l’augmentation du nombre des cours dans le Système éducatif 
informatisé ; 

 Le développement des compétences à l’aide de logiciels éducatifs ; 

 Un nouveau type d’apprentissage proactif et participatif en 
choisissant des contenus liés à des objectifs de stimulation et 
d’apprentissage ; 

 L’évaluation prédictive, formative et sommative basés sur des 
instruments corrélés à la méthodologie du curriculum appliqué ; 

 Des activités extra-scolaires planifiées et systématiques ; 

 Des activités méthodiques scientifique et psychopédagogique 
réalisés au niveau de l’école ou des groupes d’unités, les 
commissions méthodologiques et pédagogiques cercles ; 

 La gestion du changement et l’amélioration continue de la gestion; 

 La gestion et le développement de leur efficacité. 
 (c) Quels sont les propositions de structurer le cadre 
d’organisation et la logistique locale ? 

 La nécessité que l’école joue un rôle actif par rapport aux besoins, 
problèmes et opportunités de la communauté ; 

 Le besoin de ressources financières pour organiser des activités 
éducatives ; 

 La nécessité d’une orientation continue fournie par d’autres 
enseignants / directeurs d’écoles ; 

 La nécessité de confirmation des démarches d’évaluations 
personnelles de ceux qui sont impliqués ; 

 La nécessité de développer et de soutenir des services éducatifs 
pour les étudiants ; 

 La validation des degrés didactiques dans le processus des pré-
inspections ; 

 Des actions plus précises d’améliorations de la qualité de 
l’enseignement et de l’éducation de base pour tous les élèves ; 

 La nécessité d’adopter des mesures pour permettre la stimulation 
de l’innovation didactique, d’identifier des ressources financières 
nécessaires aux changements attendus et à la stimulation 
matérielle des enseignants ; 



126 

 La nécessité d’avoir une base de données des partenariats ; 

 La nécessité d’une communication professionnelle plus ouverte 
sur une ligne hiérarchique avec les inspections académiques et le 
ministère ; 

 La validation et crédits pour d’autres formes d’activités 
professionnelles, telles que : groupe d’étude, activités de 
démonstration ou d’application ; 

 Une collaboration plus appliquée avec le conseil de représentants 
des parents – analyse, planification, développement et mise en 
œuvre d’une vision commune ; 

 La valorisation de l’appui pratique et théorique des acteurs et des 
parties prenantes impliquées dans le processus éducatif ; 

 Le développement d’un environnement éducationnel approprié à 
la formation des parents, décideurs, agents économiques, 
bénévoles, etc. 
De l’autre côté, les observatoires locaux ont pris en compte les 

résultats d’une recherche précédente liée à l’individualisation de 
l’action éducationnelle1. 

  
3.1. Routes d’individualisation 

Aux petits âges, l’individualisation est un moyen de favoriser le 
développement individuel et social. En appliquant la méthodologie 
didactique de développement des particularités individuelles et un 
système relationnel interindividuel, nous soutenons ainsi la personnalité 
de l’enfant et nous stimulons la coopération dans les groupes. 
L’individualisation se retrouve dans l’orientation du processus éducatif et 
de l’enseignement et consiste dans l’identification des caractéristiques et 
des exigences de l’apprenant, par le biais de la stimulation et du 
soutien de celui-ci. L’individualisation signifie le respect pour l’individu 
dans l’enseignement et l’apprentissage. Cela signifie l’adaptation des 
méthodes pédagogiques aux particularités d’apprentissage de l’individu 
et du petit groupe, par la stimulation l’apprentissage interindividuel, 
ainsi que par l’encourageant de l’expérientiel. Chaque enfant est unique. 
Dans n’importe quel groupe d’enseignement, il y a une variété d’enfants 
en raison de la diversité de leurs identités mentales, physiques 
et expérientielles. Respectant la diversité des enfants on a la 
possibilité d’interagir les expériences et les différents styles 
d’apprentissage. En considérant la diversité des enfants, l’enseignant voit 

                                                 
1 Petrescu, Conona, 2014. Educaţia timpurie, o prioritate a învăţământului românesc, 
Bucarest: Prouniversitaria. 
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de nouvelles solutions aux problèmes éducationnels actuels et 
spécifiques. 
  La condition nécessaire de l’individualisation est la 
connaissance des caractéristiques d’âge et des particularités 
individuelles de chaque enfant. Celles-ci concernent: le degré de 
développement des diverses régions et des processus mentaux ; le rythme 
de développement ; le niveau de développement ; le style 
d’apprentissage ; les caractéristiques personnelles ; l’expérience 
personnelle avec l’empreinte environnementale socioculturel auquel il 
appartient. Il est nécessaire que les activités de planification et 
d’organisation prennent en compte les besoins éducatifs particuliers des 
enfants, et dans l’enseignement et l’apprentissage, les caractéristiques 
individuelles qui seront transférées dans les exigences de l’enseignant. 
  
4. Conclusions 
  L’analyse externe et interne des observatoires locaux pour la 
formation continue dans les écoles maternelles a mis en évidence les 
suivantes conclusions : 

 Les programmes éducationnels se référant de plus en plus à des 
approches basées sur les résultats d’apprentissage ; 

 L’accent renouvelé sur l’apprentissage sur place, la 
collaboration entre les écoles et les fournisseurs de formation ; 

 L’adéquation plus forte aux besoins de la vie en 
redéfinissant les éléments d’apprentissage, les perspectives, 
l’évaluation et les approches transdisciplinaires ; 

 Un effort de clarification conceptuelle, en particulier dans le 
domaine des problèmes d’apprentissage ; 

 La diversification de la certification des compétences 
acquises par l’éducation formelle et non formelle; 

 Le besoin d’engagement des partenaires sociaux dans le 
financement de la formation continue ; 

 Le besoin de former des parents autour de la maternelle dans 
un cadre national de référence ; 

 Les contenus de formation devraient être diversifiés afin 
de répondre à la vie réelle ; 

 La gestion des routes d’individualisation dans la petite 
enfance est importante ; 

 Les routes d’individualisation sont enrichissantes par le jeu 
créatif libre, choisi par l’enfant ; les expériences 
d’apprentissage données par les relations de l’enfant avec les 
objets, avec d’autres personnes (adultes et enfants) et lui-même ; 
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le processus réalisé par l’enfant qui est plus important que 
les contenus ou les résultats ; 

 Le traitement individuel et la formation des relations 
interindividuelles chez les petits enfants sont liés à 
l’efficacité du programme d’éducation préscolaire.  
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Abstract. The current paper focuses on the rationale and design of a proposal for a 
cultural syllabus for engineering students in ‘Politehnica’ University of Bucharest. 
Since today’s world has become a network of intercultural communication, education 
must keep up with the students’ learning needs dictated by the profile of the real 
world. The foreign language syllabus meant to bridge language and culture in one 
approach and in one methodology is based on considerations from the field literature, 
on the author’s teaching experience and on the students’ particular learning needs. 
Keywords: language teaching and learning, cultural syllabus, skills, communication. 

 
 
1. Background to a proposed cultural syllabus 

A curriculum is the term used to define the entire organised 
teaching plan of a discipline. In the particular case of foreign language 
teaching (FLT), the curriculum covers several sub-areas or syllabuses 
that feed into one another, e.g. language, communication and culture.  

A cultural syllabus in FLT should be based on the assumption that 
language and culture cannot be separated, and language is ‘a carrier of 
culture’. Such a syllabus is desirably intended to restore the balance 
between the current prevailing “communicative model” which maintains 
the stress on linguistic objectives and considers ‘culture’ as subordinate 
to language and the “intercultural model” in which ‘culture’ is restored to 
its due position (Murphy, 1988)2. Murphy’s intercultural model adopts 
explicit cultural objectives while language is seen as subordinate to 
culture. We believe that a purely intercultural model would be a too 
ambitious commitment in our teaching situation due to learning needs 
and time constraints. 

The existing teaching/learning situation in ‘Politehnica’ University 
calls for a mixed model – engineering students are science people who 
are learning English as a foreign language, so there must be linguistic 
priorities reflected in the development of the four language skills. 
However, linguistic performance alone without a certain degree of 

                                                 
1 Lecturer, Ph.D., Politehnica University of Bucharest. 
2 The researcher distinguishes four models of culture-and-language teaching 
methodologies based on the role each one gives to the cultural dimension. (Murphy, E. 
1988. “The Cultural Dimension in Foreign Language Teaching: Four Models”. 
Language, Culture and Curriculum ½:147-163.) 
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cultural awareness does not warrant successful communication in the 
global village that the modern world has become. The integration of a 
cultural syllabus within the broader foreign language curriculum is 
created to bridge the gap and to find a way of integrating the teaching of 
language and culture. Learners need to possess not only the knowledge 
but also the skills of the language in order to be able to participate 
meaningfully in the intercultural communication network of professions 
and businesses today. 

The first thing for the foreign language practitioners is to have a 
clear understanding of which sort of ‘culture’ they wish to approach. 
Secondly, they should ask themselves what the aim is in teaching 
‘culture’. The objectives that the new syllabus should fulfil in perfect 
match with the educational environment under scrutiny are: 
- culture should be understood as ‘culture’ with a small ‘c’. ‘Culture’ has 
many definitions. A classical one comes from Hall (1977), who states that 
“All countries have their own identity, language, systems of nonverbal 
communication, material culture, history and ways of doing things” (p. 
2). Moran (2001), however, divides culture into two concepts. The former 
is called culture with a ‘big C’, which is the traditional, objective, visible 
culture, i.e. food, theatre, art, dance, or music. The latter is culture with a 
‘small c’ which is the subjective, sometimes less visible part of culture. 
The ‘small c’ culture is related to human behaviour and defines 
characteristics such as body movement, way of living, learning, working 
and talking; 
- raising awareness of cultural characteristics and of differences between 
the target culture and the learner’s home culture; 
- an emphasis on the understanding of the socio-cultural implications of 
language and language use; 
- preserving a learner-focused methodology. 

As Nunan (1993) points out, planning a syllabus involves selecting 
and grading appropriate content. The factors to be taken into account are 
‘what’ to include in the syllabus and ‘how’ to implement it at classroom 
level. Also, the essential question that needs to be asked when deciding 
on the content of a cultural syllabus is ‘Why do learners need to know 
this?’ In close connection with this question, the teacher can roughly 
assess the level of the learners’ involvement that will be required by the 
cultural syllabus. Without going into minute details, Brislin’s (2001:445)1 
three approaches to cross-cultural training could be used as a reference 

                                                 
1 Low, Moderate and High. (Brislin, R. W. 2001. “Intercultural communication 
training.” In Handbook of international and intercultural communication. London: 
Sage.) 
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grid. While the ‘low’ approach focuses on understanding the behaviour 
that is appropriate in other cultures and the ‘high’ one is much too 
complex and sophisticated, a teaching/learning context like a technical 
university can very well accommodate the ‘moderate’ type of cultural 
training based on analyzing cultural issues from different viewpoints and 
developing awareness of both one’s culture and other cultures. 

Another aspect the FL practitioner might consider in the design of 
a cultural syllabus is whether the methodological approach should be 
‘linguistic’, ‘anthropological’ or ‘psychological’ (Rosen, 1977:1). According 
to the researcher, the linguistic approach simply deals with the rules of 
communication, the anthropological approach is centred upon the 
cultural meaning, world views and ways of thinking. The psychological 
approach targets the analysis of individuals in relation to cognition, 
anxiety, culture shock or orientations across cultures.  

All these considerations will help FL practitioners to find their 
own way towards the right type of syllabus which is neither too general 
nor too detailed, neither too abstract nor too trivial, neither too ‘cultural’ 
nor too ‘linguistic’. To sum up, the main guidance lines for an 
appropriately planned syllabus will remain within the traditional 
framework of objectives, content, teaching strategies and evaluation.  
 
2. The Proposed Cultural Syllabus 
2.1. Objectives  

Some syllabus objectives can be looked at as ‘learning outcomes’, 
that is in terms of the changes we wish our teaching to operate in the 
students’ verbal behaviour (i.e. communication in the foreign language) 
as a result of the learning process governed by that particular 
teaching/learning plan. In other words, the objectives point to the level 
of proficiency that we wish to achieve. Proficiency is all about the 
learners’ linguistic competence (i.e. mastery of the language system) and 
cultural competence (i.e. the ability to communicate with a different 
culture). Thus, our proposed cultural syllabus should: 
-  keep language and ‘culture’ together, which basically means integrating 
the language in an interdisciplinary, thematic curriculum; 
- explore the interaction between the students’ cultural self-awareness 
and the other culture awareness; 
- give insights about how communication processes differ among 
cultures; 
- improve the learners’ language proficiency; 
- foster the acquisition of knowledge, skills and attitudes that increase 
the learners’ intercultural competence. 
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2.2. Content 
Our proposal for a cultural syllabus in an engineering context is 

intended not to provide the usual routine of mosaic type lectures that 
give a little knowledge of history, geography and so on of the target 
country and its people. The syllabus we envisage to implement is meant 
to teach understanding, flexibility and readiness for cultural diversity. To 
put it differently, we are not keen on factual information about another 
country. That is why the choice of topics is a challenge, given the fact that 
each has a generous offer for both the teacher and the learner. For 
example, Adaskou et al. (1990:5) state that “almost everything in a 
language course is capable of carrying a cultural load of some sort.” They 
believe that cultural information can be communicated by any type of 
material such as descriptions, facts, human interest texts, questionnaires, 
lexis and particularly idioms, illustrations in books or sound recordings. 
However, the researchers distinguish four separate ‘sorts’ of cultural 
content: aesthetic, sociological, semantic and pragmatic. They argue that 
the ‘semantic’ and ‘pragmatic’ aspects of culture are necessary if learners 
are to achieve some degree of communicative competence. The field 
literature is rich in pinpointing the benefits of the cultural content in FL 
teaching. Thus, a cultural content 

- fosters international understanding and counters negative 
stereotypes and prejudices (Seeyle, 1974), 
- encourages learners to compare their own and foreign cultures, 
and thus enables them to acquire a better understanding and 
appreciation of their own culture (Byram, 1986:323). 
- motivates the learners to learn the language better (Courtillon, 
1984). 

The issue of content cannot be separated from that of the ‘cultural intent’ 
of language teaching. Bowers (1992) signals that there are “implications 
for materials, teacher development, language education policy, and the 
deployment of national and international resources” (p. 29). He further 
talks about three possible intents underlying language education: 
‘functional’, ‘cultural’ and ‘political’. Certainly, a cultural syllabus in a 
state university will cover the functional and cultural intents only. 
In spite of all these considerations from the field of literature, three 
major questions still remain to be dealt with. The first one addresses the 
actual aim of the cultural syllabus. The second one is about whether it is 
possible to teach ‘culture’ which is about group values in a way which is 
not value-laden and does not distort or diminish the culture of the 
learners. The last query refers to the type of resources to be used. 

In response to question one, we need to confess that the area of 
cultural learning needs is not clearly chartered, and an exact answer is 
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hard to find. The answer would depend on whether we wish our learners 
to study a particular culture or rather train them for non-specific 
intercultural interaction. However, what must be taken into account is 
the fact that our engineering students are very likely to get employed in 
national and international companies that offer a multicultural 
environment and where the English language is used to communicate, in 
most cases, with other non-native speakers. Hence, the syllabus has to 
promote cultural learning in terms of skills rather than just knowledge 
about. We are in agreement with writers like Byram (1989) who think 
that language teaching has a great deal of non-formal educational value 
for learners. Through the development of intercultural communication 
skills, the learners actually develop interpersonal communication skills 
that will be of use in all aspects of their working and social life. 

As for the second question, the adoption of an intercultural 
awareness approach rather than a cross-cultural one would avoid the 
pitfalls of stereotyping or diminution of any culture. 

The third answer is that we would like to start with a selection of 
materials from available textbooks. Supplementary materials could be 
added, developed or designed along the way in keeping with the actual 
learning needs and extension of goals and experience. For the time being, 
we would choose topics that can provide our students with both the 
language and the ‘culture’ they are assumed to need for communication 
outside the classroom. Of the themes that we wish to include, we can list 
‘Socializing’, ‘Body language’, ‘Applying for a job’, ‘Oral presentations’, 
‘Written documents’, ‘Meetings’ and ‘Professional ethics’. 

To conclude, the proposed cultural syllabus is expected to 
generate intercultural awareness, the process through which knowledge 
is developed into cultural understanding that people are different, that 
cultures are diverse.  
 
2.3. Methodology/Teaching Strategies 

The methodology will consist of the communicative approach, 
with an explicit emphasis on the four skills. We think that most learning 
tasks will be based on role-plays, problem-solving, discussions and 
projects. These are intended to provide the students with ‘an incentive’ to 
think critically, to interpret, reason and understand a particular issue. 
We anticipate that the tasks will give the learners an immersion into the 
language and confront them with socio-cultural issues that they will have 
to accommodate. In this way, the ‘cultural’ learning’ that is expected to 
modify ‘the learners’ concepts and schemata’ (Byram, 1989) will be 
promoted. Byram suggests that there are two main stages through which 
students need to go in order to attain ‘cultural’ learning: 
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- learners need to confront their own experience of their cultural 
identity so that their schemata of their own culture begin to 
change, and 
- learners need to reconsider their own views on foreigners, to 
change their schemata of foreign cultures and people in general 
and of the culture under study in particular (1989:137). 
The fact that both the students and the English language teachers 

in the university share the same cultural background confers a higher 
dimension of discovery to the learning process. This commonality opens 
new ways of looking at things, making comparisons and analogies and 
analyzing different cultural issues. 
 
2.4. Evaluation 

Evaluation seems to be a difficult task due to the fact that ‘culture’ 
is a fuzzy concept. However, if we observe the principle of testing what 
we teach, the problem is solved.  

It is too early at this stage to discuss about it, but we are certain 
that this could make the topic of another paper. 
 
3. Conclusion 

Designing a cultural syllabus can be considered a conscious 
attempt of updating education efforts and practices to modern trends 
and globalization. Reiterating the basic idea expressed in the beginning, 
we should always remember that “Culture is a deeply ingrained part of 
the very fiber of our being, but language – the means for communication 
among members of a culture – is the most visible and available 
expression of that culture” (Brown, 1994:169). Since teaching English as 
a foreign language is a complex process, it demands that language and 
culture be united in one because they have much stronger potential for 
communication when integrated. Understanding the interdependent 
relationship of communicative and cultural competencies is assumed to 
be a crucial step towards becoming a successful communicator in the real 
world (the learner) and a better professional in the classroom (the 
teacher) on the threshold of the third millennium. 
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Abstract: Fair trade currently represents the culmination of a trading system in 
accordance with sustainable development. It comes to production or consumption; the 
presence and role of women is considerable in this movement. On the one hand, the 
woman produces and secondly, she consumes. Both positions have been invaluable in 
changing the situation of women worldwide. Given that, women benefit more in the 
fair-trade process than in the traditional conventional market. From an empirical 
work on several cooperatives, and on a 177-consumer database, it can be argued that 
the producers were able to develop both their situation and that of their families, but 
also that women consume more fair-trade products than men do. We limited our 
object of research on two fronts: the abstract formalization, which leans on 
documentary analysis and the operationalization which bases on both the case-
producing cooperatives and on the particular Spanish consumers to understand their 
purchase and consumption motivations. 
Keywords: Fair trade, consumer’s woman, producer’s woman, sustainable 
development, buying motives. 

 
 
1. Introduction 

Le débat sur le commerce équitable est actuellement omniprésent 
tant au niveau du discours dans le milieu professionnel qu’au niveau 
académique. Parler du commerce équitable a pour sens que le commerce 
existant n’est pas équitable, c’est-à-dire qu’il existe certains 
dysfonctionnements dans le mode d’organisation actuel du commerce 
mondial. Il est particulièrement considéré comme inéquitable pour les 
plus vulnérables, les économies des pays en développement, 
essentiellement les petits producteurs qui n’ont aucun moyen de 
s’organiser pour répondre aux nouveaux enjeux3. Les pays en 
développement sont à l’heure actuelle obligés selon Stiglitz4 de s’intégrer 

                                                 
1 Université de Vigo (Espagne), Faculté des sciences économiques et de gestion, 
Département d’organisation des entreprises et Marekting, smili@uvigo.es  
2 Université de Vigo (Espagne), Faculté des sciences économiques et de gestion, 
Département d’organisation des entreprises et Marekting, cferro@uvigo.es 
3 Lecomte, Tristan (2004). Le commerce équitable. Paris: Edition Eyrolles, 192p, 2-
7081-3548-1.  
4 Stiglitz Eugene, Joseph (2008). Capital Market Liberalization, Globalization, and the 
IMF. New York: Oxford University Press, pp. 1-47. 
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dans l’ouverture au marché mondial. Toutefois, il demeure ardu1 pour les 
pays en développement de pouvoir sortir de leur précarité et 
marginalisation. La recherche d’une issue est née avec la multitude de 
carences liées notamment au système commercial actuel et aussi aux 
organismes qui le régulent. Le système néolibéral est régulièrement 
dénoncé comme facteur d’accroissement des inégalités entre riches et 
pauvres. Par ailleurs, ces effets indésirables de la libéralisation et de la 
mondialisation sont liés au caractère inéquitable des règles du commerce 
international arguant que le système commercial actuel profite plus au 
pays développés au détriment des pays en voie de développement. Le 
commerce équitable est perçu comme une voie moyenne qui consiste à 
reconnaître les avantages du développement des échanges 
internationaux sur la croissance économique tout en cherchant à réguler, 
voire à supprimer les impacts négatifs ainsi que les inégalités entre pays 
du Nord et ceux du Sud. Selon ce constat, on peut avancer désormais que 
le commerce équitable est un mouvement ayant pour objectif la 
formulation d’une alternative qui s’impose pour contourner les effets 
néfastes de la mondialisation, et qui prône collaborer plus 
particulièrement avec les petits producteurs des pays en développement, 
auparavant marginalisés, notamment les coopératives féminines. 

 
2. La perspective du genre et l’économie  

Les sciences économiques ne considéraient pas dans leur objet 
d’étude la perspective du genre, c’est-à-dire, l’hypothèse selon laquelle le 
comportement économique des hommes serait différent de celui des 
femmes, comme conséquence des différents rôles sociaux qui lui sont 
assignés2. Cependant, l’approche économique fait souvent appel à une 
perspective de genre, souvent partielle et implicite, notamment l’homo 
economicus, terme qui ne se réfère pas au sexe mais plutôt à la personne 
qui fait des choix rationnels entre revenu et loisirs ; selon Brown cette 
personne est sans doute un homme. De la même manière, les agents 
économiques souvent interpelés en économie (employés, 
consommateurs, employeurs…) qui, selon le même auteur, sont de sexe 
masculin. En effet, l’économie nous a été présentée dans l’histoire 
comme étant un phénomène neutre qui renvoie plus particulièrement au 
régime patriarcal créé à partir de l’homme, comme l’axe hégémonique 

                                                 
1 Michalopoulos, Constanine (2000). Participation des pays en voie de développement 
dans l’organisation mondiale du commerce. Revue tiers monde. Paris : Armand colin, 
vol 37, nº 101, pp 251-252. 
2 Schubert, R., Brown, M., Gysler, M. y Brachinger, H. (1999). «Financial decision 
making: are women really more risk averse?», American Economic Review (Papers y 
Proceedings) 89, pp. 381-385. 
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qui structure tous les systèmes de la réalité. Le terme de genre a toujours 
fait référence aux différences biologiques entre les hommes et les 
femmes. Nombreuses sont les investigations ayant accordés une 
attention particulière à cette différence notamment au niveau des 
comportements sociaux, des processus biologiques et socioculturels, qui 
influencent la psychologie des femmes et des hommes1. Toutefois dans 
les dernières décennies, il est apparu et progressivement consolidé dans 
les sciences sociales et dans le discours politique féministe comme étant 
un concept qui élargit cette définition et, au-delà des différences 
biologiques, pour refléter une manière d’être, un ensemble de croyances, 
de traits de personnalité, d’attitudes, de valeurs, de sentiments, 
d’activités et de comportements qui sont socialement différents pour les 
hommes et pour les femmes2.  
De même, la lutte des femmes pour joindre la vie publique, politique et 
économique, et leur incorporation massive à l’emploi rémunéré, a 
stimulé l’intérêt des économistes et la réflexion économique à propos de 
ces questions. 

Historiquement le rôle de la femme a été réduit à des tâches 
domestiques, souvent la femme n’étant pas prise en compte au sein de 
l’économie. Selon la dichotomie public/privé, la sphère publique a été 
confiée à l’homme et celle privée à la femme. Autrement dit, la sphère 
privée est liée aux préférences de la femme, cependant selon Carrasco3 
« le dévouement des femmes à la famille n’est pas nécessairement lié à 
ses préférences ou sa productivité. Mais souvent imposé par la démission 
d’autres membres de la famille à collaborer dans le travail domestique et 
les responsabilités familiales ».  

En outre, cette distinction public-privé semble soumise à un ordre 
hiérarchique qui place le secteur privé dépendant du public et harmonise 
deux stades respectivement, féminin et masculin, en considérant les 
activités attribuées aux hommes plus importantes à celles des femmes.  
Les femmes ont commencé à apparaître dans l’analyse économique de 
manière progressive et comme conséquence de lalutte pour leurs droits. 
Au XIXe siècle, la campagne pour le suffrage des femmes a donné lieu à 
un certain intérêt pour les inégalités économiques.  

Au cours des dernières décennies, le mouvement de l’association 
des femmes a connu un développement important dans le monde, et a 

                                                 
1 Pera, Aurel (2013), “Gender Differentiation in Cognition and Social Behavior,” Journal 
of Research in Gender Studies 3(2): 134–139. 
2 Benería, L. y Roldán, M. (1992). Las encrucijadas de clase y género. México: Fondo de 
Cultura Económica.  
3 Carrasco, C. (2003). Mujeres y economía. Nuevas perspectivas para viejos y nuevos 
problemas. Barcelona: Icaria. 
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acquis un rôle de plus en plus crucial dans le milieu rural comme moyen 
marquant de la participation sociale des femmes dans la sphère publique. 
Le rôle des femmes dans l’économie – et notamment à l’échelle rurale et 
locale – fait l’objet de plusieurs études, comme moyen de changement de 
leur situation économique, et aussi comme instrument d’amélioration de 
la situation de leurs familles. En dépit de la présence des femmes dans 
les différents stades de chaîne de valeur à l’échelle mondiale, leurs 
opportunités d’émancipation économiques sont limitées en raison de la 
division de travail par genre et de la faible valeur économique liée à leur 
contribution1. Selon une étude réalisée par la Banque mondiale2, les 
femmes sont cantonnées aux emplois peu rémunérés et peu qualifiés. Les 
femmes dominent dans le secteur de production agricole, surtout celle 
orientée vers l’exportation3. Toutefois, les inégalités hommes / femmes 
est omniprésente, fréquemment issues de traditions ancestrales qui 
accordent aux hommes un rôle sociopolitique prépondérant ; ces 
inégalités proviennent des visions du monde qui se heurtent parfois à la 
modernité, voire même la rejetent.  
 
3. Le mouvement du commerce équitable  

De nombreuses définitions du phénomène du commerce équitable 
circulent, sans être ni harmonisées ni standardisées du fait que c’est un 
mouvement idéaliste et militant très hétérogène et en évolution, se 
traduisant en actions concrètes et spontanées dans diverses 
organisations et pays4 . 

Cependant, la définition la plus courante est celle donnée par 
FINE (Regroupement de plusieurs organismes du commerce équitable 
notamment, FLO5, IFAT6, News7 et EFTA8) : « Le commerce équitable 
est un partenariat commercial qui se veut une alternative au commerce 
international traditionnel et dont l’objectif est de parvenir à un 
développement harmonieux et durable des producteurs défavorisés et 

                                                 
1 Barrientos, S. (2013). Gender and global production networks: Cocoa-Chocolate 
sourcing from Ghana and India. Anglataire: Brooks World Poverty Institue Working 
Paper, No. 186, Université de Manchester.  
2 Banque Mondiale (2013). Global value Chains, Economic Upgranding, and gender. 
Case studies of the horticulture, tourism and call center industries, Réseau réduction de 
la pauvreté et gestion économique. Washington: Banque Mondiale.  
3 FAO (2011), « FAO at Work (2010-2011), Women: Key to food security». Rome: 
organisation pour alimentation et agriculture.  
4 Cenival, L. (1997), « commerce équitable : Citoyenneté d’entreprise et des 
consommateurs », Paris, Solagral, p. 167.  
5 FLO: Fair trade Labelling Organization International  
6 IFAT : International Federation for Alternative Trade 
7 NEWS : Network of European Worldshops 
8 EFTA : European Free Trade Association 
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marginalisés. Pour cela, il offre de meilleures conditions commerciales en 
attirant l’attention du public et en menant des campagnes. Les principes 
du commerce équitable s’inspirent de ceux du développement durable, 
en touchant les trois volets, le tableau 2.1 montre l’ensemble des 
principes ». 

 

Tableau 1. Les principes du commerce équitable 
Principes économiques du commerce équitable 

 Accès direct au marché 
 Paiement d’un prix juste (plus prime destiné au développement) 
 Préfinancement  
 Engagement à long terme  

Principe environnemental du commerce équitable 
 Préservation de l’environnement  

Principes sociaux du commerce équitable 
 Lutte contre le travail des enfants ou le travail forcé  
 Non-discrimination et égalités des sexes et liberté d’association 
 Développement des capacités  
 Conditions de travail  

Principes de gouvernance du commerce équitable 
 Transparence et responsabilité 
 Démocratie et sensibilisation au commerce équitable  

Source : établi par nous même à partir des standards de FLO et WFTO 
 

Les principes économiques du commerce équitable concernent 
plus ou moins le producteur. L’accès direct au marché renvoie à l’idée 
selon laquelle la chaîne commerciale est généralement très longue et que 
trop d’intermédiaires s’accaparent la valeur tout au long de la chaîne de 
production au détriment du producteur. Ensuite, le paiement d’un prix 
juste se base sur l’idée d’octroyer un prix équitable au petit producteur 
pouvant couvrir ses charges et de surcroît une prime dite de 
développement. Puis le préfinancement et l’engagement à long terme, 
prévoient que les producteurs, s’ils le désirent, peuvent bénéficier d’un 
préfinancement jusqu’à hauteur de 60 % de la valeur de la transaction de 
la part des importateurs. C’est une forme d’aide pour permettre aux 
producteurs d’avoir des liquidités pour payer la main d’œuvre et la 
nourriture des travailleurs au moment de la récolte. Et pour ce qui est de 
l’engagement à long terme, il signifie qu’il doit y avoir le maintien de la 
relation à long terme basée sur la solidarité, la confiance et le respect 
mutuel qui contribue à la promotion et à la croissance du commerce 
équitable. Les principes sociaux s’inscrivent dans la logique des droits de 
l’Homme, notamment en ce qui concerne la lutte contre le travail des 
enfants et le travail forcé. D’autres axes aussi importants sont ceux liés à 
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l’environnement et à la gouvernance. Le principe qui nous intéresse à ce 
niveau est celui de la non-discrimination et égalités des sexes, qui stipule 
intégrer les femmes dans le processus de production.  
 
3.1 Les femmes productrices du café du commerce équitable  

Les femmes développent différentes formes d’entreprenariat 
collectif, coopératif ou associatif. On cite notamment l’exemple de 
l’association Yolombó (AMOY)1, qui est une organisation de femmes 
rurales dont la production de sucre de canne et de café dans les petites 
exploitations prédominent. Historiquement, cette zone rurale a prévalu 
la pauvreté et la marginalisation de la part de l’Etat, ce qui a conduit à 
une situation de violence structurelle exprimée par des formes de 
violence quotidienne et politique, en particulier liées au conflit armé2. 
Plus précisément, ces femmes ont subi la violence du conflit à des 
moments différents et ont été victimes d’extorsion, de meurtres, 
d’intimidation et de déplacements forcés, entre autres atrocités. 
Cependant, en dépit de l’avancée significative réalisée par ces femmes, on 
ne pourra confirmer ni l’existence d’une plus grande égalité des sexes ni 
une grande participation politique des femmes3. A l’inverse, ces 
inégalités ne cessent de s’accentuer, parallèlement à l’accroissement du 
travail et des responsabilités pour ces femmes, ce qui génère un impact 
négatif sur leurs organismes et leurs territoires4. C’est dans ce contexte 
que s’insère le commerce équitable, étant donné que c’est un mouvement 
qui a pour vocation d’assurer un développement durable pour les petits 
producteurs, d’éliminer toute sorte de discrimination dans l’embauche, la 
rémunération, l’accès à la formation, la promotion, le licenciement ou la 
retraite qui soit fondée sur la race, la caste, l’origine nationale, la religion, 
le sexe, l’âge, l’appartenance syndicale, et l’appartenance politique… Le 
commerce équitable, rejoint l’idée selon laquelle les petits producteurs, 
notamment les femmes, doivent intégrer un processus de production et 
de commercialisation qui leur permet de vivre dignement de leurs 

                                                 
1 Zuluaga-Sánchez, G., & Arango-Vargas, C. (2013). Mujeres campesinas: resistencia, 
organización y agroecología en medio del conflicto armado. Cuadernos de Desarrollo 
Rural, 10(72). 159-180.  
2 Castro, A. et Farmer, P. (2003). El sida y la violencia estructural. La culpabilización de 
la víctima. Cuadernos de Antropología social, Buenos Aires, (17), 29-47.  

3 Zuluaga Gloria. (2011). Multidimensionalidad de la agroecología: un estudio sobre 
organizaciones de mujeres campesinas en Colombia. Thèse de Doctorat. Université de 
Cordoba, Espagne, pp. 564. 
4 Krishna, S. 2012. Redefining Sustainable Livelihoods. Women Reclaiming 
Liverhoods: Spaces Lost, Spaces Gained. Nueva York: Palgrave Macmillan. (pp. 12-20). 
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travail1, d’où le slogan « Trade not Aid »2. A partir de ce constat 
l’engagement dans le mouvement du commerce équitable est proposé 
comme étant une stratégie win-win3 entre producteurs, transformateurs, 
distributeurs et clients.  

Nombreuses sont les coopératives – féminines ou non – qui ont 
adhéré au processus du commerce équitable, car la littérature a souvent 
explicité à travers plusieurs facteurs, les impacts positifs de joindre le 
mouvement, notamment à travers l’amélioration de la situation 
économique et sociale des producteurs, de leurs familles et de la 
communauté à laquelle ils appartiennent. Une étude4 réalisée auprès de 
coopératives productrices de café du commerce équitable où les femmes 
jouent un rôle primordial ressort un certain nombre de résultats positifs, 
en termes de projets économiques, sociaux et environnementaux. Le 
tableau 2.2 rapporte les plus importants.  

 
Tableau 2. Projets des coopératives de café après intégration du système 

de commerce equitable 
 

Les impacts par dimension  
Coopératives  Economiques  Sociales Environnementales 
UCIRI  
 

 Laboratoires de 
plantes médicinales 

 Infrastructures 
pour la torréfaction  

 Revenu stable pour 
les producteurs  

 parcelle à cultiver 
des légumes et de la 
viande à chaque 
agriculteur 

 Approvisionnement 

 École d’agriculture 
pour les fils et filles 
des producteurs  

 Poste d’aide 
médicale 

 Magasins avec 
producteurs de 
première nécessité 

 Dentiste 

 Production de café 
biologique 

 Certification 
biologique des 
produits par 
Naturland5 

 Certification 
biologique des 
produits par Imo 
Control6 (Suisse) 
et après par 

                                                 
1 Jacquiau Christian. 2006. Les coulisses du commerce équitable : Mensonges et vérité 
sur un petit business qui monte. Paris : Mille et une nuits. pp. 10-11. 
2 EFTA, « Mémento du commerce équitable: les enjeux du nouveau millénaire 2001-
2003 », Bruxelles : European Fair Trade Association, 2000, p.24.  
3 Landrieu, J., y Léna, V. 2002. Cinq histoires pour changer le monde sans trop se 
raconter d’histoires!. París: Editions de l’Aube. 
4 Ferro-Soto, C., & Mili, S. 2013. Desarrollo rural e internacionalización mediante redes 
de Comercio Justo del café. Un estudio del caso. Cuadernos de Desarrollo Rural, 10 
(72), 267-289. 
5 Certification des produits biologiques et du commerce équitable, 
http://www.naturland.de/es/productores.html, consulté le 16/12/2013 
6 Certification des produits organiques  
http://www.imo.ch/logicio/pmws/indexDOM.php?client_id=imo&page_id=home&lan
g_iso639=en, consulté le 19/03/2014 
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en moyens de 
transport   

l’Union 
Européenne (UE 
2092/91) 

 Substitution des 
engrais chimiques 
pour ceux 
organiques 

FIECH  Petits restaurants 
avec alimentation 
biologique 

 Circuits 
écotouristiques 
dans la région de 
Mona Bello 

 Création d’une 
boulangerie dont 
les propriétaires 
sont femmes  

 Résidences pour 
étudiants 

 Petits magasins 
avec produits 
basiques à bas prix 

 Centres d’aide et 
d’urgence 

 Constitution 
d’organisation 
100% femmes 
MASICH, GUMSE, 
UMIRSI 

 Construction 
d’étangs pour 
l’élevage des 
poissons alimentés 
para l’eau 
provenant de 
pluies 

 Sensibilisation 
environnementale 
à travers de 
forums 

 Agriculture 
biologique  

 Utilisation 
d’engrais 
organiques 

CECOVASA  Vivre dignement de 
la récolte et la vente 
de produits  

 Approvisionnement 
en nouveau 
matériel pour 
améliorer la 
productivité 

 Investissement en 
matériel 
informatique et 
formation au profit 
des producteurs en 
matière de 
nouvelles 
technologies de 
communication 

 Petits magasins de 
produits de 
première nécessité  

 Formations des 
agriculteurs  

 Laboratoire 
d’analyse pour 
améliorer la qualité 
des produits 

 Approvisionnement 
en eau potable et 
électricité  

 Financement de 
programmes 
culturels  

 Appui à 
l’association des 
femmes (Codemu) 

 Dispensaires  

 Construction 
d’écoles  

 Construction d’un 
centre hydraulique  

 Investissement en 
transport moins 
contaminants  

 Réduction 
d’emballages  

 Politique de 
recyclage 

 Inauguration d’un 
lieu de traitement  

SCFCU  Achat d’un moulin 
pour les céréales  

 Acquisition 
d’éplucheurs 

 Acquisition d’un 

 Construction 
d’écoles primaires 
pour les enfants des 
producteurs  

 Approvisionnement 
en électricité 

 Utilisation 
d’emballage 
recyclable  

 Utilisation 
d’engrais naturels  
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camion pour 
transporter le café   

 Infrastructures 
pour améliorer le 
réseau routier 

 Dispensaires  

 Production 
biologique  

 Certification 
biologique  

 
Source : établi par nous-même (Ferro Soto et MILI, 2013) 

 
Il appert de cette odyssée de projets, qu’à travers le commerce 

équitable, ces coopératives et bien d’autres, ont pu réaliser des résultats 
significatifs, tant au niveau du développement économique qu’au niveau 
social et environnemental. Le travail des femmes originellement 
appréhendé sur un plan purement domestique est, au sein du commerce 
équitable, pris en compte comme un travail rémunéré de manière égale 
aux hommes, étant donné qu’une des conditions sine qua non pour 
pouvoir certifier les produits, est la non-discrimination et égalités des 
sexes. De ce fait, le commerce équitable aide incontestablement les 
hommes, les femmes et les enfants à sortir de leur précarité, 
marginalisation, analphabétisme et toute sorte de discrimination. 
Cependant, un tel mouvement ne peut se réaliser avec succès si une 
partie très importante, n’est pas impliquée, notamment les acheteurs et 
consommateurs. 
 
3.2 Les femmes consommatrices du café du commerce 
équitable  

A travers une enquête effectuée auprès de 177 consommateurs de 
café du commerce équitable au niveau de l’Espagne, la majorité des 
consommateurs sont des femmes représentant 64,4% contre 35,6 % 
d’hommes. Dans le même sens, une étude réalisée par Bird et Hughes1 
confirme ce résultat, en reprenant que les femmes sont plus disposées à 
payer le surplus du prix pour les produits équitables que les hommes. 
Selon ces auteurs, ce segment (femmes) représente la meilleure clientèle 
cible du commerce équitable.  

                                                 
1 Bird, Kate et David R. Hughes. 1997. «Ethical Consumerism: The Case of Fairly-
Traded Coffee». European Review, vol. 6, p.159-277. 
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Tableau 3. La consommation de café du commerce équitable par sexe 

 
 

 Fréquence Pourcentage Pourcentage cumulé 

 

Homme 63 35,6 35,6 

Femme  114 64,4 100,0 

Total 177 100,0  

Source: Notre enquête 

 
Les motivations de l’achat et consommation des produits du 

commerce équitable qui, dans la majorité des cas, sont des produits 
biologiques, sont multiples. Les répondants accordent de l’importance à 
l’attribut biologique dans le café car il procure plusieurs avantages 
notamment l’absence de pesticides et de produits chimiques, ce qui 
révèle leur valeur du respect de l’environnement. En outre, elles sont 
enclines à acheter un café certifié équitable et payer un surplus de prix 
parce qu’elles perçoivent un lien fort entre cet achat et leur 
consommation responsable, et aussi parce qu’elles sont conscientes qu’il 
faut changer les comportements de consommation et consommer de 
manière plus responsable. A travers leur acte de consommation, elles 
recherchent les bénéfices d’autrui, entre autre de meilleures conditions 
de travail, l’absence d’exploitation des femmes et enfants et un salaire 
décent pour les petits producteurs. De même, ce café est conçu comme 
étant un ensemble de conséquences globales notamment l’autonomie des 
petits producteurs en général et des femmes en particulier, ce qui leur 
procure plus de sécurité. Ces attentes symboliques indiquent par ailleurs 
leur engagement dans l’équité, la justice et la solidarité1.  

Pour tracer le profil type de notre consommateur de café de 
commerce équitable, on peut dire que c’est une femme (tableau 2.3) âgée 

                                                 
1 Giamporacaro Sauniere, Stéphamie. 2005. Pour une autre consommation. Paris : 
Harmattan. p.17. 
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entre 30 et 40 ans (figure, 2.1), employée d’entreprise (figure 2.2), 
recevant un revenu entre 1000-1500 euros (33,9%) et entre 1600-2000 
euros (19,9%) (Figure, 2.3), d’un niveau de formation assez important 
(figure 2.4), consciente des enjeux du commerce équitable. Les figures 
qui apparaissent ci-après, mettent en exergue les informations sur 
lesquelles on s’est basé pour la définition de ce profil type de 
consommateurs.  

 

    
Source : Notre enquête  

    
Source : Notre enquête 

 
4. Conclusion 

En guise de conclusion, on peut dire que le genre ne se réduit pas 
seulement aux critères sexuels, mais plutôt à la distinction faite par les 
conditions sociales et culturelles, ce qui fait référence aux rôles et 
responsabilités attribués à chacun d’eux. Pour appréhender ces questions 
d’inégalités hommes-femmes, on a pris le cas du commerce équitable, en 
particulier pour son objectif intégratif des deux genres. A reformuler. A 
travers notre étude théorique et empirique on peut confirmer les 
retombées positives du commerce équitable sur les petits producteurs et 
en particulier les femmes, comme mouvement de plus de justice dans le 
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monde, de plus de respect des droits de l’Homme et de l’environnement, 
et de plus de solidarité.  

Ces femmes, qu’elles soient productrices ou consommatrices, 
luttent pour la même cause : celle de positionner la femme au cœur de 
l’activité économique et sociale, de l’intégrer et surtout de lui permettre 
d’acquérir l’autonomie qui l’aidera à sortir de ce carcan. Grâce au 
commerce équitable, les organisations de production ont pu promouvoir 
l’égalité des sexes, l’autonomisation des femmes à travers ce que l’on 
nomme l’empowerment. Ces femmes possèdent des petites parcelles de 
terres où elles cultivent leurs produits, pour les vendre après aux 
importateurs des pays du Nord. Donc les femmes prennent des décisions 
et ceci leur donne un certain statut dans la société et aussi au sein de la 
famille. Comme on a pu le recenser à partir des coopératives présentées 
ci-dessus, le commerce équitable leur a permis de réaliser plusieurs 
projets ayant pour but le développement au niveau local, notamment à 
travers la construction d’écoles dont les bénéficiaires sont les enfants des 
paysannes, les dispensaires, et les magasins de produits de premières 
nécessité qui auparavant attendaient des semaines pour s’en 
approvisionner.  

Les consommatrices du commerce équitable sont d’autres acteurs 
qu’il ne faut pas négliger au sein du processus, car sans leur acte achat 
responsable, sans leur engagement, sans leur lutte quotidienne pour le 
changement des comportements, le mouvement ne pourra pas réaliser 
l’expansion désirée. Ces femmes luttent pour plus d’engagement 
responsable, pour la solidarité avec les plus marginalisés, surtout 
femmes et enfants, pour la justice au niveau mondial, pour la non-
discrimination, pour plus de démocratie. A travers notre étude 
statistique, on a pu arriver au résultat selon lequel les femmes 
consomment plus de produits de commerce équitable que les hommes, 
particulièrement le café issu du commerce équitable et ces 
consommatrices sont plus impliquées et plus engagées.  
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