
Dessiné, taillé, gravé, peint ou sculpté, le corps de l’homme est un sujet d’inspiration
depuis que l’art existe. Et la collection du musée de Lille nous réserve quelques beaux

spécimens! Voyez plutôt...
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Anonyme (Lombardie)

Huile sur bois

Vers 1480

La représentation de saints martyrs peut parfois donner lieu à
des images peu ragoutantes, voire morbides. Ici au contraire,
l’artiste choisit de mettre en avant le calme olympien de saint
Sébastien,  malgré les  flèches qui  le  transpercent de part  en
part…

Saint Sébastien apparaît de face, représenté nu et à mi-corps. Il tourne légèrement la tête
vers la  gauche et  entrouvre la  bouche.  Cette œuvre pourrait  passer  pour le  portrait
classique d’un jeune homme, s’il n’y avait pas ces flèches qui lui transpercent le corps.
Saint Sébastien, centurion dans l’armée romaine, aurait vécu au IIIe siècle après J.-C.
Après avoir a�rmé sa foi chrétienne et réalisé plusieurs miracles, il est dénoncé à ses
supérieurs,  qui  le  font  attacher  à  une  colonne  et  cribler  de  flèches.  Il  guérit
miraculeusement de ses blessures et sera finalement battu à mort. Selon la « Légende
dorée »  de Jacques  de Voragine,  Sébastien,  attaché à  sa  colonne,  aurait  été  «  tout
couvert de pointes comme un hérisson ». Or, le peintre ne montre que quelques flèches,
afin de mettre en avant la musculature du jeune homme. Il apparaît que dans ses plus
anciennes représentations, saint Sébastien passe pour un homme d’âge mûr et barbu.
Cependant la Renaissance italienne préfère l’image d’un jeune homme imberbe.  Dans
l’imagerie chrétienne, saint Sébastien est l’un des rares prétextes à une représentation de
la nudité masculine. Par ailleurs, l’artiste insiste sur le caractère digne du saint, comme s’il
était insensible à la douleur. Ce choix permet de mettre en avant la beauté idéale du
martyr.

H. 33 cm ; L. 27 cm

N° d’inventaire : P.778
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Nöel Coypel

Huile sur toile

Entre 1667 et 1669

Peint pour l’appartement de commodité de Louis XIV au palais
des  Tuileries,  à  Paris,  ce  tableau  représente  un  épisode
mythologique mettant  en scène le  combat  d’Hercule  et  d’Acheloüs.  Le choix  de cet
épisode n’est pas un hasard ;  il  permet de mettre en rapport la force du héros grec
Hercule, fils de Zeus, et les victoires militaires du jeune roi.

Le tableau faisait partie d’un ensemble de quatre peintures représentant des épisodes de
la vie d’Hercule.  Elles  étaient placées dans l’antichambre d’un appartement réservé à
l’usage de Louis XIV aux Tuileries, palais aujourd’hui disparu. Voici donc Hercule, aux
prises avec un homme tombé au sol. Le héros est facilement identifiable à la massue qu’il
tient dans sa main gauche,  et  qu’il  s’apprête à abattre sur la  tête de son ennemi.  À
l’arrière-plan, apparaissent aussi une patte et une queue de lion. Hercule porte en e�et la
peau du lion de Némée qu’il a tué au cours d’un de ses douze travaux. Si l’on observe la
partie  droite  du  tableau,  on  voit  apparaître  plusieurs  têtes  de  taureaux.  Cela  fait
référence au combat d’Hercule contre Acheloüs, le dieu-fleuve, tel qu’il est raconté dans
les  «  Métamorphoses  »  d’Ovide.  Ceux-ci  se  sont  battus  pour  obtenir  la  main  de  la
princesse Déjanire. Se voyant perdre le combat, Acheloüs aurait alors utilisé la magie
pour se soustraire aux coups du héros.  Il  se serait  alors changé en serpent,  puis  en
taureau. Noël Coypel avait d’ailleurs déjà traité ce sujet pour le décor de l’appartement
du roi au Trianon. Il avait alors choisi de représenter Acheloüs sous la forme du taureau !

H. 211 cm ; L. 211 cm

N° d’inventaire : P. 415

Louis-Léopold Boilly

Huile sur toile

Vers 1800-1801

Mais  que  font  ces  élégants  personnages  dans  le  décor
incongru  d’une  forêt  et  d’une  grotte  ?  Et  bien  ils  posent  à
l’anglaise ! La Nature o�re ici le cadre idéal et romantique à ces
deux  œuvres  signées  Louis-Léopold  Boilly,  le  peintre  aux
quatre mille portraits.

D’un côté, Monsieur, élégamment vêtu, et outils à la main. De l’autre, Madame, en robe de
mousseline immaculée, réfugiée dans une grotte comme si elle voulait fuir quelque chose
ou quelqu’un. Cette mise en scène ne correspond en fait à aucune réalité mais répond



plutôt à un e�et de mode. Boilly cède à la véritable anglomanie qui déferle sur la France,
s’inspirant directement de peintres britanniques comme Reynolds ou Gainsborough. La
campagne, la grotte, le petit torrent,  la lumière tombante constituent le petit théâtre
romantique de cette séance de pose. Delacroix reprendra ce même décor pour sa Médée
furieuse,  également  exposée  à  Lille.  Boilly  applique  encore  ici  les  recettes  du  néo-
classicisme : poses étudiées, harmonie des coloris et précision du dessin. Il recherche
l’élégance, au détriment du réalisme. Quelle maîtrise dans le rendu des tissus et quel
ra�nement  dans  les  détails  :  le  feuillage  délicat  ou  le  haut  de  forme  d’un  côté,  le
médaillon en cristal, les boucles d’oreilles en or ou le ruban bleu du chapeau de l’autre.
Ce  qui  compte, c’est  de  restituer  la  position  sociale  des  personnes  représentées.
L’homme est actif. Il tient une serpe dans une main, une branche dans l’autre. Il semble
s’être interrompu dans son travail de réparation du petit pont derrière lui. La femme au
contraire, est alanguie. Le regard perdu au loin, mélancolique. Elle a ôté chapeau, gant et
cape. Malgré l’incongruité de ces deux scènes, ils semblent tous deux en communion
avec la Nature. Peintre, dessinateur, graveur, caricaturiste, Louis-Léopold Boilly est né en
1761 à La Bassée dans le Nord. Il s’installe à Paris en 1875 et devient, par ses tableaux de
genre et ses scènes galantes, un excellent chroniqueur de la vie parisienne de son temps.
Très réalistes, généralement de petit format, ses portraits, sortes de préfiguration de nos
photos d’identité d’aujourd’hui, feront notamment son succès.

H. 56 cm ; L. 46 cm

N° d’inventaire : P. 1949 et P 1950
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Denis Foyatier 

Bronze

1847

Oh, Spartacus…il est tout nu ! Comme la plupart des sculptures
de  cette  galerie  d’ailleurs  !  C’est  étrange  cette  manie  de
représenter les gens ainsi. Le sculpteur aurait pu les habiller !
En  fait,  c’est  une  tradition  Gréco-romaine.  L’époque  Gréco-
romaine,  c’est  une  période  de  l’histoire  très  ancienne  où
vivaient les Grecs et les Romains. On l’appelle aussi l’antiquité.

Tu as déjà lu Astérix et Obélix ? Ou entendu parler de César et des Romains ? Eh bien, ils
vivaient dans l’antiquité.  À cette époque, ils  croyaient en de nombreux dieux :  Zeus,
Apollon, Vénus ou Athéna par exemple… Et en sculpture, ils les représentaient toujours
nus. En fait, en les montrant nus, tout le monde pouvait admirer leur beauté extérieure et
cela voulait dire qu’ils avaient aussi  de grandes qualités comme la force,  la bonté,  le
courage. Spartacus lui, était un gladiateur, c’est-à- dire un esclave des Romains. S’il est
aussi  musclé,  c’est  qu’il  devait  combattre  des animaux sauvages ou d’autres  esclaves
comme lui, lorsque l’empereur organisait des jeux. C’étaient des jeux plutôt dangereux, à
mains nues ou avec des armes mais Spartacus n’avait pas le choix, il était prisonnier de
l’empereur. D’ailleurs,  regarde-le bien :  ses yeux en colère, ses bras croisés,  sa chaîne
arrachée… Il  se  révolte et  emmènera  avec  lui  d’autres  esclaves  jusqu’à  entraîner  une
guerre !

La sculpture académique du XIXe siècle met à l’honneur les proportions idéales du corps
humain et exalte les grands héros de notre histoire. Denis Foyatier choisit ici la figure du
héros par excellence, l’esclave rebelle Spartacus.

Il nous regarde, l’air sévère, à la fois concentré et furieux. Dans sa main droite, un glaive.
Dans la gauche, des chaînes rompues. Spartacus, le soldat de l’armée romaine devenu
gladiateur, vient de se libérer de ses entraves et il est décidé à en découdre. La vie de ce
personnage historique est di�cile à retracer. Tout ce que l’on sait avec certitude, c’est
qu’il est né en Thrace – aujourd’hui dans la péninsule des Balkans – et qu’il a mené une
révolte d’esclaves entre 73 et 71 avant J.-C. Celle-ci fut réprimée dans le sang par le
général romain Crassus. Spartacus est encore perçu aujourd’hui comme l’image même de
la résistance face à un régime totalitaire. C’est un exemple de vertu. Rien d’étonnant
alors à ce que la sculpture ait été l’objet d’une récupération politique ! On y a en e�et vu
un symbole des Trois Glorieuses. Ces trois jours de révolte, en juillet 1830, ont conduit à
la destitution du roi Charles X et à l’avènement de Louis-Philippe. Dans les faits, on sait
que ce n’était pas le projet de l’artiste que de dénoncer la royauté, au contraire… La
version  en  marbre  de  Spartacus,  conservée  aujourd’hui  au  Louvre,  a  en  e�et  été
commandée à l’artiste, en 1828, par l’administration royale de Charles X !

H. 219 cm ; L. 6 cm ; P. 94 cm ; Poids : 400-500 kg

N° d’inventaire : Sc. 5
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Raphaël

Plume et encre brune sur papier blanc

1511

Exécuté avec un trait de plume et une encre brune, le dessin a
servi d’étude pour la figure d’Apollon, le dieu grec du chant, de
la musique et de la poésie, dans la fresque du Parnasse ornant
la Chambre de la Signature au Palais du Vatican.

Raphaël  dut  réaliser  une  fresque  représentant  le  beau  en
accordant la philosophie platonicienne grecque avec la théologie chrétienne. Le thème
associe  le  Mont  Parnasse,  lieu  d’habitation  d’Apollon  près  de  Delphes,  au  Paradis
terrestre.Le dieu antique y est assis au milieu de neuf muses, huit poètes italiens, sept
poètes de l’antiquité et deux poètes inconnus. Il charme l’assemblée au son de sa lyre. Le
dessin du musée de Lille est une étude d’après modèle vivant pour la figure d’Apollon
personnage central de la fresque. Sa position assise permet un superbe raccourci de la
jambe gauche pour  créer  un e�et  de perspective,  d’équilibre  et  de profondeur. Seul
l’espace laissé pour intégrer le futur instrument de musique nous réserve une surprise.
Raphaël choisit de moderniser la mythologie grecque en remplaçant la lyre traditionnelle
d’Apollon par une lyre à bras.

H. 34,9 cm ; L. 23,8 cm

N° d’inventaire : Pl. 452

Calcaire blanc

IIe-Ier siècles avant Jésus-Christ

De petites  boucles  de  cheveux  dispersées  sur  le  front,  une
couronne de laurier ceinte sur la tête,  un visage lisse et un
doux  sourire  font  de  cet  homme  un  parfait  sujet  romain.
Trouvée  à  Chypre,  une  île  à  l’est  de  la  Méditerranée,  la
sculpture  témoigne  de  l’extension  géographique  de  l’Empire
romain et de son emprise, tant politique que culturelle. Mais
pourquoi Rome s’est intéressée à une contrée aussi éloignée ?

L’observation de la carte du bassin méditerranéen révèle combien Chypre est située à un
véritable carrefour entre l’Orient et l’Occident. Bordant les côtes d’Asie Mineure (actuelle
Turquie), elle est toute orientée vers le Levant et l’Égypte, tout en étant en lien avec la
Crète  et  la  Grèce.  En  plus  de  cet  atout  stratégique  indéniable,  ses  richesses  sont
abondantes : mines de cuivre et forêts en font un objet de convoitise. Anatoliens, Grecs,
Assyriens, Égyptiens, Perses et Romains ne s’y sont pas trompés, envahissant tour à tour
l’île de Chypre. La notoriété de Chypre est aussi liée à son passé légendaire : elle serait le



lieu de d’Aphrodite, déesse de l’amour et de la beauté. De grands lieux de culte lui sont
élevés, comme Paphos, Amathus et Salamis. Les dévots déposaient dans les temples des
statues votives à leur e�gie pour se mettre sous la protection permanente de la divinité.
De très nombreuses sculptures y ont été retrouvées. Très souvent, seule la tête subsiste
mais il  faut imaginer des statues d’hommes drapés dans une toge tenant dans leurs
mains des o�randes, comme des gerbes de blé ou des pyxides (boîtes à parfum). La tête
conservée  au  musée  de  Lille  est  tout  à  fait  caractéristique  :  elle  est  ceinte  de  la
traditionnelle couronne de laurier portée par les croyants lors des fêtes de la fertilité et
de la renaissance de la végétation qu’incarne Aphrodite. Les yeux de la sculpture étaient
rehaussés  de  rouge,  et  du  bleu  devait  être  apposé  sur  les  cheveux  et  la  toge.  Les
sanctuaires devaient chatoyer de toute part en hommage à la divinité.

H. 13,8 cm

N° d’inventaire : Ant 202
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