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Soutenir la création contemporaine par la constitution 
d’une collection d’œuvres d’art pour la porter à la 
connaissance du plus grand nombre, tel est l’engagement 
qui a fondé l’ADN du Frac Nouvelle-Aquitaine MÉCA en 
1982. Combinant ainsi des missions de diffusion et de 
médiation, de collection et de production au plus près des 
artistes, le Frac développe une programmation artistique 
avec un ensemble de partenaires sur le territoire qui se 
concrétise par des actions inventives et des moments à 
partager autour des œuvres.

Au sein du Frac MÉCA, le Pôle des Attentions se charge 
de mener des partenariats spécifiques avec les publics 
du champ social, médico-social, les publics sanitaire et 
pénitentiaire ainsi que les publics du handicap.

Le dispositif régional Rejouer la collection permet à un 
groupe de penser et présenter une exposition d’œuvres de 
la collection du Frac MÉCA, en lien avec des thématiques 
de groupe, et de découvrir les métiers de l’exposition, 
comme la scénographie, la régie, la communication et la 
médiation.

Pour cette 5ème édition, le Frac MÉCA est invité à la Lucarne, 
par LePli et les Avant-Postes, avec l’exposition Trouble Fêtes.

◊◊◊



« L’exposition Troubles Fêtes pose la question du militantisme 
joyeux dans les luttes LGBTQI+. Nos corps portent la marque 
des douleurs et des joies vécues : comment changer nos vies 
de manière positives ?

Les pièces proposées dans l’exposition, quelles soient 
artistiques ou activistes, sont libératrices et changent notre 
perception du monde de manière joyeuse. Ces créations 
témoignent de moments de resistance et d’état émotionnels 
qui reposent sur l’urgence de rire plutôt qu’argumenter, de 
créer un lieu qui donne la place au désir et nous invite à 
ressentir et penser différemment. Troubles Fêtes n’est pas 
un programme politique mais un engagement de sensibilités 
communes et réuni différents horizons faits de divergences et 
d’images singulières, qui composent le monde et soi-même. 
Loin de nier la souffrance, la perte et la colère, ces expressions 
de résistances artistiques et militantes ouvrent le champ des 
possibles pour faire face collectivement à la rage dans la 
joie. Troubles Fêtes se penche sur le potentiel de devenir plus 
vivant·es, plus ouvert·es, plus confiant·es, plus créatif·ves à 
travers le militantisme joyeux.

Troubles Fêtes s’écarte des attentes, n’invoque pas un corps, 
ne fixe aucune identité. Troubles Fêtes ne répond pas aux 
conventions des représentations attendues. Troubles Fêtes 
vient casser l’ambiance, démolir l’ordre moral, péter le 
pinkwashing. Troubles Fêtes est ambigüe. Troubles Fêtes est 
bourrée d’émotions. Troubles fêtes donne la place aux désirs. 
Troubles Fêtes est freaks et engagée. » (Mélanie Pottier, artisite 
et curatrice).

◊◊◊



Les œuvres du Frac Nouvelle-Aquitaine MÉCA sont 
accompagnées de vidéos et d'objets1 provenant des archives 
des Panthères roses.

Collectif d’artistes et chercheur·euses, activistes, 
Les Panthères roses, s’est fondé en 2003.

Entité militante et profondément joyeuse, Les Panthères roses 
ont été actives jusqu’en 2012. Derrière leur démarche anonyme, 
de corps collectif, se dessine des narrations personnelles, 
de réappropriation de son corps et de redécouverte de ses 
capacités de résistance.

En résidence à la Villa Valmont en juin, Les Panthères roses 
se penchent sur leurs archives et font un pas de côté pour 
célébrer les pouvoirs individuels et collectifs à travers un projet 
de création filmique.

1	 Les informations sur les objets et vidéos présentées par les Panthères roses sont à 
retrouver sur une double page en fin de livret.



" Elle s'était fabriqué un paravent avec ses cheveux. Elle ne 
voulait plus voir leurs regards.

Elle voulait être libre, ne plus voir leurs jugements.

Seule une mèche blonde venait rompre ce rideau noir de 
cheveux.

Comme une ligne d'espoir, une éclaircie parmi ce retrait-là. "

" Exister ?

Une chevelure pour tout cacher, une chevelure pour 
s'affirmer, rester soi-même, se conformer ?

Rompre l'obscurité, vivre, penser, exister.

Dans l'interstice, la clarté. "

Pauline Boudry & Renate Lorenz
Nées en 1972 et en 1963 ; vivent et 
travaillent à Berlin.

Wig Piece (Mimicry), 2017
sculpture
dimension 210 x 335 x 75 cm
Collection du Frac MÉCA



Wig Piece (Mimicry) est une installation en mur de cheveux 
synthétiques suspendus à trois barres et montés sur une toile qui 
forment une immense chevelure-tableau. D’un noir profond et 
brillant, elle est scindée en deux au milieu par une ligne de mèches 
blanches. Même si les cheveux pendent inertes, parfaitement lisses 
et coiffés, cette cloison semble organique et vivante. La présence 
de cheveux en si grande quantité et exposés de façon spectaculaire 
induit un sentiment d’inquiétante étrangeté : les mèches ne 
sont pas apprêtées comme dans les magasins et perturbent, par 
l’introduction de cette matière pourtant si familière, les codes du 
tableau abstrait. La chevelure, thème fétichiste de Baudelaire à 
Hitchcock, évoque un rapport corporel et physique au tableau, qu’il 
suscite de l’attirance ou du dégoût. Les images provoquées par ces 
abondants cheveux peuvent autant évoquer le cousin Machin de la 
famille Addams que les cheveux des prisonnières vendus pour faire 
des perruques. Que ces dernières soient utilisées pour masquer 
les séquelles d’un traitement médical, pour se travestir, allonger 
ou lisser artificiellement ses cheveux, les mèches à l’état brut, une 
fois séparées des corps sur lesquels elles prennent vie, révèlent leur 
rôle social à la marge, dans un espace à la fois familier et tabou. 
Magnifiés par la lumière et présentés comme un monochrome de 
Barnett Newman avec son fameux zip (bande de peinture claire 
qui coupe verticalement le tableau), ces cheveux quittent leur 
position d’accessoire pour apparaître en gloire. Ils convoquent tous 
les usages potentiels de ces phanères (attributs de l’apparence) si 
fortement liés à l’identité, ses représentations et sa performance 
sociale.



" Pouvoir exister telle que je suis, supporter le regard - leur 
regard - accepter, s'accepter.

Ne pas fuir, ne pas baisser la tête. Affronter.

Trop de chemin à parcourir, trop de douleurs à ressentir, mais 
demain peut-être l'espoir de pouvoir relever la tête et être, et 

vivre qui je suis. "

I Travestiti, Renée, 1965-70
48,5 x 48,5 cm (avec cadre) 
I Travestiti, Cristina, 1969
56,5 x 46,5 cm (avec cadre)
photographie sur papier Hahnemühle
Collection Frac MÉCA

Lisetta Carmi
Née en 1924 - morte en 2022



Lisetta Carmi a connu plusieurs vies : exilée en Suisse lors de la 
Seconde Guerre mondiale, elle a d’abord eu une carrière de pianiste 
internationale qu’elle a délaissée au profit de la photographie, un 
médium lui permettant d’être en rapport direct avec le monde. 
Suite à un voyage en Inde dans les années 1970, elle abandonne 
la profession de photographe pour se consacrer à la fondation de 
l’Ashram Bhole Baba à Cisternino.

Lorsqu’elle était photographe, animée par un engagement 
politique, Lisetta Carmi multiplie les prises de vue sur la vie des 
classes populaires dans une veine humaniste typique de l’après-
guerre. La série I Travestiti débute en 1965 lors de sa rencontre 
avec un groupe de travesties et transsexuelles qui se prostituent 
dans l’ancien ghetto juif de Gênes. Durant sept ans, elle documente 
la vie de cette communauté. I Travestiti, Cristina et I Travestiti, 
Renée révèlent une dualité espace privé/espace public récurrente 
dans cette série de photographies. Cristina, drapée dans les 
rideaux de sa chambre est éclairée par en dessous, créant un 
effet dramatique. L’éclairage évoque celui du théâtre où Lisetta 
Carmi a commencé à pratiquer la photographie. Cette mise en 
scène de soi accentuée par une gestuelle grandiloquente, pleine 
de voile et de dévoilement, fait du sein l’élément central de la 
composition. L’image I Travestiti, Renée montre le quotidien de ces 
femmes qui gagnent leur vie en se prostituant, et sont des figures 
présentes dans l’espace public. Leur vie est faite d’attentes, de 
relations tarifées, mais aussi d’expresso pris au comptoir, d‘achats 
de vêtements dans les magasins, de balades avec leurs amants. À 
l’extravagance des mises en scène en chambre, répond ici un travail 
documentaire se focalisant sur la vie de tous les jours. Cette veine 
de la photographie humaniste qui inspire Lisetta Carmi, comme 
beaucoup d’autres photographes à cette époque, est clairement 
à l’œuvre dans ces images. Ce mouvement informel, né après la 
tragédie de la Seconde Guerre mondiale, s’est attaché à exalter ce 
qu’il y avait de commun dans les joies et les peines des habitants 
du monde. Les ouvriers du port de Gênes, les familles paysannes 
de Sardaigne, les travestis ou les personnes célèbres qui passent 
devant l’objectif de l’artiste sont traités avec la même attention : 
pour Lisetta Carmi, ils font tous partie de la même famille de 
l’Humanité.



" Moi, je fais du handball et du football. Je vois cette œuvre 
comme une balle qui rebondit sur la pelouse, avec trois doigts 

d'une main qui porte des gants de goal, comme les miens.

Je vois des lignes et du gazon, comme sur un terrain.

Moi, c'est dans le sport que je me sens bien. 

Vous serez surpris·es quand on vous dira de quoi parle 
l'œuvre ! "

Juliana Dorso
Née en 1990, vit et travaille à Rennes

Dream My Ride, 2022
crayon de couleur sur papier Bristol 120g
28 x 27,5 cm (avec cadre) 
Collection Frac MÉCA



Dream My Ride se compose de 19 dessins réalisés aux crayons 
de couleur. À la manière du carnet de voyage, avec une palette 
très colorée, Juliana Dorso représente des détails de voitures 
(phares, jantes, rétroviseurs, volants, poignées…), inspirés d’un 
livre de photographies de tuning. Au-delà de l’aspect esthétique 
du tuning qui la fascine, l’artiste s’attache à la beauté formelle de 
ces éléments, qui, isolés, sortis de leur contexte, deviennent des 
éléments décoratifs à part entière. Dream My Ride est le point de 
départ d’un travail de recherche autour du queer tuning, concept 
inventé par l’artiste, qui s’inspire d’Un lieu à soi de Virginia Woolf, 
essai féministe publié en 1929 où l’écrivaine anglaise décrit la 
nécessité pour une femme d’avoir un lieu propre, dans lequel 
elle défend la liberté d’y penser, rêver, créer et vivre. Le queer 
tuning, tel que défini par l’artiste, est une façon de fabriquer un 
espace personnel nomade, intégrant des dimensions affectives, 
littéraires et artistiques. Il s’agit de questionner la pratique du 
tuning automobile, liée à la beauté formelle et à une démonstration 
de puissance, sous un autre angle, celui du soin, du care, du lien 
social. Le mot « queer » est employé ici pour désigner quelque 
chose de non conforme, en perpétuelle métamorphose. Le titre de 
l’œuvre est une référence à l’émission de télé américaine Pimp My 
Ride, dans laquelle des professionnels rénovent de vieilles voitures, 
de façon toujours plus extravagante. Ces dessins représentent 
les éléments que l’artiste rêvait de posséder, avant l’achat de son 
van en 2022, qu’elle aménage comme un atelier nomade, où tout 
est pensé autour d’une table à dessin. Elle a notamment repris 
l’esprit pratique et esthétique des Unités de campings conçus par 
Le Corbusier et de la villa E-1027 d’Eileen Gray à Roquebrune-Cap-
Martin. Son premier voyage à bord de son espace de travail mobile 
est le tour de l’Italie en solitaire, à l’image du Grand Tour, voyage 
initiatique effectué par les jeunes hommes de la noblesse au XVIe 
siècle. Revenue riche de plus de 400 dessins effectués sur la route, 
son projet de développement du queer tuning se poursuit, avec la 
publication d’un roman graphique, l’ouverture d’un queer garage 
et un réaménagement repensé de son van. Pour l’artiste, « le queer 
tuning est l’expression d’une archive vivante qui se modifie, s’altère, 
se démultiplie, s’ouvre et se referme au gré des rencontres et des 
projets à venir. »



" La tour Eiffel représente un emblème de la devise de la 
France : Liberté, Égalité, Fraternité. Cette œuvre me rappelle 

tous les cadenas des amoureaux sur le Pont des Arts, à Paris. "

" Cette œuvre me fait penser aux vendeurs dans les rues de 
Paris. Ils vendent leurs tours Eiffel pour essayer de survivre et 
se libérer de leur situation, mais c'est la désillusion, car quand 

la police arrive, ils doivent se cacher. "

"Je suis noir. Personne ne me prend comme un esclave, je suis 
respecté et je respecte. Pour moi, tout se passe bien.

Je découvre l'histoire derrière cette œuvre. Quand elle 
voyagera, j'espère qui la découvre vont s'unir. "

PLEASEDRIVMECRAZ, 2019
sculpture laiton, acier, zinc, nylon
65 x 25 x 25 cm
Collection Frac MÉCA

Kenny Duncan
Né en 1998, vit et travaille à Paris



PLEASEDRIVEMECRAZ se compose d’un manche en laiton et de 
chaînes en acier, sur lesquelles sont accrochés des porte-clés 
figurant la tour Eiffel, vendus dans les magasins de souvenirs 
à Paris ou par les vendeurs à la sauvette autour du monument. 
Sa forme s’inspire des fouets traditionnels utilisés lors des carnavals 
caribéens, qui ont bercé l’enfance de Kenny Dunkan, né en 
Guadeloupe. Ces objets font directement référence à la période 
esclavagiste. En prenant le contrôle de ces outils d’oppression 
pour les transformer en accessoires festifs, les descendants 
d’esclaves inversent les rapports de domination et se réapproprient 
leur histoire. Objet ambigu, PLEASEDRIVEMECRAZ peut également 
faire penser à un article BDSM (Bondage, Domination, Soumission, 
Sado-Masochisme) renforcé par le titre (« s’il te plaît rend-moi 
fou »), qui renvoie à la relation toxique qu’entretient l’artiste 
avec la ville de Paris, entre attraction et répulsion, entre rêves 
et désillusions. Mais c’est aussi un instrument de musique, dont 
le son fait écho à celui de la parure portée par Kenny Dunkan 
lorsqu’il danse place du Trocadéro dans la vidéo UDRIVINMECRAZ 
(2014), vêtu d’une veste brodée de 2500 porte-clés de tour Eiffel 
dorés. Au milieu des passants, l’artiste effectue des mouvements, 
inspirés des danses caribéennes, entrant presque en transe. 
Son propre corps devient la matière première de son œuvre. En 
associant ses origines caribéennes au symbole de la capitale 
française, l’artiste met également en lumière les vendeurs 
africains à la sauvette quasi invisibles dans le décor touristique, 
et fait jaillir l’héritage colonial français dans l’espace public. Par 
le détournement d’objets manufacturés ou de matériaux pauvres de 
récupération, Kenny Dunkan questionne les notions d’identité, de 
condition sociale, d’émancipation. Le mélange de ses influences, 
allant de l’apparat du carnaval caribéen, de l’univers urbain, de 
la mode ou du design, crée une œuvre plurielle qui s’inscrit dans 
une Histoire mondiale.



"Je me demande pourquoi il a fait ces selfies ? De qui veut-il 
se souvenir ? De quoi est-il fier ? "

Ben Elliot
Né en 1994, vit et travaille à Paris

Unreleased selfies, 2019
impression numérique sur 
polycarbonate transparent
36 x 27 (avec cadre)
Collection Frac MÉCA



La série des Unrealeased Selfies présente des images de petits 
formats imprimées sur du polycarbonate transparent. Ces 
photographies, qui ont la taille d’un écran de téléphone, sont 
des selfies de l’artiste. Certaines ont été augmentées à l’aide de 
filtres numériques disponibles à partir d’applications ; d’autres 
présentent son visage sans artifice ou l’une des chaussures qu’il 
porte, suivant la pratique du « placement de produit ». Ces images 
n’ont pas été diffusées sur les réseaux sociaux, l’artiste n’ayant 
pas été satisfait du résultat. Elles ont été cependant conservées 
dans la mémoire de son téléphone et ces tirages sont aujourd’hui 
la seule manière de les voir. À la différence de l’autoportrait qui 
vise la construction d’une intériorité par l’exploration renouvelée 
de l’apparence de l’artiste dans son intimité, la raison d’être du 
selfie est son partage quasi immédiat avec une communauté. Dans 
ce cadre, comment différencie-t-on une bonne d’une mauvaise 
image de soi ? On peut tenter de répondre à cette question en 
considérant plus largement le travail de Ben Elliot qui construit sa 
figure d’artiste comme une marque en embrassant l’esthétique lisse 
des campagnes de communication pour la faire connaître. Dans cet 
univers hyper concurrentiel de l’attention, obsédé par l’apparence 
et la réputation, l’artiste interroge quelle est la quantité nécessaire 
de travail invisible pour créer un ensemble d’images qui permettra 
d’atteindre une existence médiatique. Par là même, il questionne ce 
que le capitalisme connecté fait à nos identités.



" Attendre un baiser, à boire dans le flou d'une ambiance 
musicale. "

Pierre Keller
Né en 1945 - mort en2019

The Blue Lick, 1981
photographie Cibachrome sur aluminium
102 x 102 (avec cadre)
Collection Frac MÉCA



The Blue Lick donne à voir de manière assez indistincte le visage 
d’un jeune homme. La prise de vue a été réalisée sur un lieu de 
drague homosexuelle avec un appareil Polaroid SX-70. Cette image 
instantanée restitue le tremblé d’un reportage furtif et nocturne ; 
la mise au point est approximative et le cadrage serré réduit le 
corps à un fragment. L’agrandissement du Polaroid en tirage 
Cibachrome de 1 mètre par 1 mètre souligne l’aspect secondaire 
du médium en regard du contenu. Les sujets abordés par Pierre 
Keller – identités, intimité, sexualités à la marge, corps-objets – 
nourrissent une pratique exploratoire engagée déjouant le système 
des représentations normées.



Paul Maheke
Né 1985, vit et travaille à Londres

Seeking After the Fully Grown Dancer 
*deep wthin*, 2016
vidéo en couleurs, 11 min 22
dimensions variables
Collection Frac MÉCA



Si la pratique de Paul Maheke s’est concentrée au début de son 
travail autour de gestes d’apparition furtifs dans l’espace public, 
elle se développe depuis à travers la sculpture, l’installation, la 
vidéo et la performance dont il est à la fois le chorégraphe et le 
danseur. Sa recherche, dont le corps demeure l’outil de travail 
principal, s’oriente vers la définition de territoires artistiques qui 
interrogent les notions d’altérité, de genre, de race, d’exotisme. 
Dans ses performances, la danse devient émancipation, résistance 
et affirmation d’un principe d’identité face aux normes et systèmes 
de représentation dominants dans la société occidentale. Seeking 
After the Fully Grown Dancer *deep within* est basée sur la pratique 
de l’Authentic Movement, initiée par la chorégraphe américaine 
Mary Starks Whitehouse et utilisée par les danseurs pour générer 
de nouvelles expressions du corps dans sa relation à l’autre. Il 
s’agit d’une improvisation au cours de laquelle Paul Maheke, tout 
en gardant les yeux fermés pendant la durée de la chorégraphie, 
se met à l’écoute de ses sensations corporelles et émotionnelles 
pour se mouvoir sur scène. Dans la version performée de ce travail, 
l’artiste porte un micro-casque pour amplifier sa voix et partager 
directement cette expérience avec le public. Paul Maheke pratique 
cet « exercice comme un prétexte pour parler de la représentation 
des corps, de la relation d’un corps (noir et queer) à un public 
mais aussi de la façon dont son travail a été un moyen d’explorer le 
fantasme de devenir un “vrai” danseur. »



" Moi, ça m'inspire un femme de pierre forte, aux cheveux de 
Méduse, entourant un cygne avec un œil d'Horus, comme un 

parent protège son enfant.

Entourage surnaturel d'eau stagnante, branchages et 
vertèbres. "

Lena Vandrey
Née en 1941 - morte en 2018

Ange Aquarelle, 1976
encre-plume et aquarelle sur papier
61,1 x 49,9 (avec cadre)
Collection Frac MÉCA



L’Ange Aquarelle représente un personnage féminin nu et un 
cygne. Ils sont enlacés au sein d’un ensemble de lignes formées 
par des cheveux et des végétaux. Parmi les entrelacs des 
lignes d’encre qui se détrempent sous le lavis de l’aquarelle, 
l’explosion de couleurs complémentaires – violet et jaune – 
intensifie plus encore le lien étroit qui unit la figure et l’oiseau. 
Thème largement développé par Simone de Beauvoir dans son 
ouvrage, Le Deuxième Sexe en 1949, à travers les paradigmes 
de l’homme/culture et de la femme/nature, la relation qui se 
noue entre le féminin et l’animal apparaît souvent dans l’œuvre 
de Lena Vandrey. Ce lien étroit fait écho à la vie de l’artiste qui 
durant vingt ans a vécu dans des conditions rudimentaires, 
sans eau, ni électricité. Et si, à ce titre, l’Ange Aquarelle était 
un autoportrait déguisé de l’artiste ? Lena Vandrey se définit 
elle-même comme poétesse et écrivaine et attache une 
importance particulière à l’écriture, qu’elle insère à l’intérieur 
de ses œuvres et s’en sert parfois comme phylactères pour 
leur donner la parole. Au bas de ce dessin, on peut lire : « La 
Primavera, ou Isis, ou la Résurrection » qui évoque le cycle 
de la vie, l’épanouissement des saisons et le renouveau du 
printemps.



" Il est dommage de rentrer dans la haine tant pour un genre 
que pour l'autre, quand l'Homme et la Femme pourrait 

seulement s'aimer.

L'hermine aurait dû se sustenter d'une confiserie aussi douce 
qu'elle aurait pu être, pour se consoler et ignorer le mâle qui 

l'a rongée.

ll a agi non parce qu'il est mâle mais par le fait de son 
imbécillité. "

Zoë Williams
Née en 1983, vit et travaille à Marseille

Bestia, 2022
crayon et aquarelle sur papier, cadre en 
bois à feuilles d’argent
30,99 x 22,1 cm
Collection Frac MÉCA



Bestia est une petite aquarelle aux couleurs acidulées 
représentant une hermine blanche broyant dans sa gueule une 
forme phallique à double gland. Griffes, bouche et yeux rouges, 
elle est nimbée de gouttes jaune urine (un médium à part entière 
dans la pratique de l’artiste) qui exacerbent la nervosité palpable 
dans l’attitude de l’animal. L’hermine est tenue entre des mains 
féminines, dont l’une caresse sa tête (référence au célèbre 
tableau de Léonard de Vinci). Ces mains, dessinées au trait, se 
fondent dans la surface verte à l’arrière-plan. Son traitement 
plastique évoque un manteau de fourrure. Zoe Williams aime 
retourner les agencements du pouvoir inhérents à certains 
objets et matériaux, aux enjeux symboliques qui traversent les 
formes et les marchandises. Elle s’intéresse ainsi à leurs qualités 
plastiques et sensuelles — ici la fourrure — et à la manière dont 
celles-ci sont socialement fétichisées par certains milieux. La 
fourrure est un attribut de pouvoir économique, de domination 
domestique et bien souvent un accessoire d’intensification de 
la sexualité. Bestia (« bête » en français) permet donc de poser 
la question des destinataires de ce terme : sont-ce les classes 
sociales qui font usage des peaux animales afin d’asseoir leur 
hégémonie ou est-ce l’animal qui déchiquette la forme phallique 
— symbole de toute évidence du patriarcat.

La forme à double gland est inspirée par le pendentif de 
l’artiste italienne Carol Rama (1918-2015). Cette dernière 
l’avait dessiné et le portait autour du cou. Zoe Williams rend 
ici femmage à Carol Rama, artiste turinoise connue pour ses 
œuvres provocatrices, son bestiaire fantaisiste, ses figures et 
assemblages évocateurs, le plus souvent ouvertement sexuels. 



L'ensemble des objets présentés ont été produits tout au long 
de l'existence des Panthères roses entre 2003 et 2013.

Dans le foyer : 
Banderole réalisée en 2003 

Dans l'espace "aquarium" : 

• Affiches jaune/bleu/rose - 2003 contre la guerre en Irak, 1ère 
apparition sous le nom des Panthères roses 
• Badges réalisés entre 2005 et 2013 
• T-Shirts Jouir plutôt que reproduire réalisés en 2005  
• T-Shirts Mon identité n'est pas nationale en 2010

• Vidéo 1 - 2006 - Le clip des panthères roses - En 2006 
les Panthères roses décident d'expliciter leur démarche en 
partant de leur création en 2002 
• Vidéo 2 - 2005/2010 - Campagne égalité des droits avec 
7 autres collectifs principalement LGBT : "Revendiquer l’égalité 
des droits n’est pas pour nous une légitimation des droits en 
question, c’est exiger d’avoir des choix que l’on n’a pas. C’est 
un moyen d’interroger l’hétéropatriarcat, ce n’est pas une 
fin en soi. C’est un premier pas vers la remise en cause des 
privilèges" 
• Vidéo 3 - 8 décembre 2012 - Si cette année les Panthères 
roses faisaient une liste au Père Noël

Dans l'espace atelier : 
• Autocollants roses et blancs réalisés entre 2003 et 2010 
• Autocollant jaune réalisé en 2013 à l'occasion du mariage 
pour tous

• Affiches roses - 2002 - 1ères affiches des panthères roses en 
réaction au 1er passage au second tour du Front National. Le 
groupe s'est constitué mais n'a pas encore de logo. 
• Drapeau - 2004 



• Vidéo 1 - 27 février 2005 - Gouines, pédés et féministes 
s’invitent à la messe de Notre-Dame de Paris

Dimanche 27 février 2005, les Panthères roses et les Furieuses 
Fallopes se sont invitées à la cathédrale Notre-Dame de Paris 
pour protester contre la sortie du dernier livre de Jean Paul II, 
Mémoire et identité. Elles interrompent la messe de 11h30 avant 
de se faire expulser violemment par des vigiles. 

Pour dénoncer les propos du Pape comparant la Shoah à l'IVG, 
leurs pancartes et leurs slogans : 
« En comparant la Shoah à l’IVG le Vatican minimise un crime 
contre l’humanité » 
« L’IVG c’est un droit, le Vatican n’y touchera pas » 
« Nous sommes le diable, nous en sommes fières, gouines et 
pédés en colère ».

• Vidéo 2 - 18 janvier 2010 débat public sur l'identité nationale 
suite à la création d'un ministère de l'identité nationale 
Les Panthères roses contribuent au débat au cercle Foch en 
présence d'Eric Besson alors ministre de l’immigration, de 
l’intégration, de l’identité nationale et du développement 
solidaire 
• Vidéo 3 - 7 avril 2010, Christine Boutin, présidente du parti 
chrétien démocrate est invitée par Terra Fémina pour une 
conférence sur la parentalité 
Les Panthères roses et Act up Paris organisent un zap.

• Vidéo 4 à 6 - 21 novembre 2012 émission Le mariage pour tous 
en débat sur Radio Prun. 
Les Panthères roses et les Dures à queer démontent le débat

Les vidéos sont intercalées de vidéos flashs réalisées pour la 
campagne Égalité des droits 2010 et pour les manifestations 
pour l'accès au mariage pour toustes.
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Frac Nouvelle-Aquitaine MÉCA 
5, parvis Corto Maltese – Bordeaux 

05 56 24 71 36 
 

Ouvert du mercredi au dimanche, 13h-18h. 
• 

Pour les visites de groupes, 
ouvert du mardi au vendredi, à partir de 9h30.

Informations et réservation : reservation@frac-meca.fr 
05 56 24 71 36

•

Pour plus d’informations sur les dispositifs à destination des publics du champ social, médico-social, 
sanitaire et du handicap : 

Paul Offelman-Flohic 
chargé des projets champ social, médico-social, sanitaire et du handicap

publics@frac-meca.fr

05 56 13 25 62


