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Le résumé 
Cet article analyse la représentation des Afro-Américains dans le cinéma 

hollywoodien, de l’ère des stéréotypes racistes aux récits contemporains plus diversifiés 

mais encore ambivalents. L’objectif est de comprendre comment le cinéma participe à la 

construction identitaire et à la visibilité culturelle des communautés noires. La méthodologie 

combine une analyse filmique (récits, dispositifs visuels, performances) et une approche 

sociohistorique (contextes de production et de réception). Trois dimensions sont étudiées : 

identités noires, stéréotypes persistants et logiques industrielles. Les résultats montrent que, 

malgré les avancées de figures emblématiques comme Sidney Poitier, Spike Lee ou Ava 

DuVernay, l’industrie reste dominée par des normes blanches et masculines. Toutefois, les 

plateformes de streaming et les mouvements sociaux récents ouvrent de nouvelles 

perspectives pour une autodétermination narrative afro-américaine. 

Mots Clés 
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Abstract  
This article analyses the representation of African Americans in Hollywood cinema, 

from early eras marked by racist stereotyping to contemporary portrayals that are more 

diverse yet still ambivalent. It examines how cinema contributes to identity construction and 

to the cultural visibility of Black communities. The methodology combines film analysis, 

focusing on narrative, visual devices, and performance, with a sociohistorical approach that 

considers contexts of production and reception. Three dimensions are foregrounded: Black 

identities, persistent stereotypes, and industrial logics. The findings indicate that, despite the 

contributions of emblematic figures such as Sidney Poitier, Spike Lee, and Ava DuVernay, 

the industry remains shaped by norms centred on whiteness and masculinity. Nevertheless, 

streaming platforms and recent social movements are opening new possibilities for African 

American narrative self-determination, which is presented as central to meaningful 

transformation. 
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Introduction 
Le cinéma, en tant qu’art majeur et industrie culturelle globale, exerce une 

influence considérable dans la construction, la diffusion et parfois la subversion des 

représentations sociales et identitaires. Véritable vecteur d’imaginaires collectifs, il 

participe activement à la formation de récits où se mêlent divertissement, normes et 

idéologies (Smith, 2016, p. 175). Si les écrans contemporains semblent 

progressivement s’ouvrir à une pluralité de voix, cette diversité émergente se 

confronte à une histoire longue de stéréotypes, d’invisibilisation et de 

marginalisation, notamment dans la représentation des Afro-Américains. En effet, 

Hollywood, dominé pendant des décennies par des perspectives blanches et 

masculines, a majoritairement produit des narrations qui ont minoré, figé ou ignoré 

les expériences et les subjectivités des communautés noires (Benshoff& Griffin, 

2021, p. 45). 
Cette question a fait l'objet de recherches académiques substantielles, selon des 

perspectives variées. Les travaux pionniers de Cripps (1993) et Guerrero (1993) ont 

tracé les évolutions historiques des figures noires à l'écran, des caricatures de l'ère 

du muet aux représentations plus nuancées de l'après-guerre, soulignant comment le 

cinéma a participé à la construction et à la naturalisation des stéréotypes raciaux 

(Bogle, 2016). Des approches ultérieures, plus intersectionnelles et critiques, comme 

celles de hooks (1992) et Diawara (1993), ont mis en lumière les liens entre race, 

genre et classe, montrant comment les personnages noirs – et en particulier les 

femmes noires – ont été doublement marginalisés. Plus récemment, des chercheurs 

comme Saha (2018) et Gates (2023) ont analysé les dimensions économiques et 

productives, examinant comment les logiques industrielles, les pratiques de casting 

et la diversité des salles de production influencent la diversité représentationnelle. 

Notre recherche entend dialoguer avec ces travaux tout en proposant une analyse 

systématique articulant ces différentes dimensions – culturelles, symboliques et 

industrielles – sur la longue durée. 

Cette étude se propose donc d’analyser l’évolution des représentations des 

Afro-Américains dans le cinéma hollywoodien, en articulant trois dimensions 

fondamentales : les cadres culturels et symboliques, la persistance et la 

transformation des stéréotypes, et les logiques industrielles et productives qui 

régissent leur visibilité. Pour ce faire, nous adoptons une méthodologie mixte, 

combinant une analyse filmique approfondie – examinant les caractérisations 

narratives, les dispositifs visuels et les performances d’acteurs – et une approche 

sociohistorique contextualisant les œuvres dans leur milieu de production et de 

réception (Bordwell& Thompson, 2020, p. 12). Notre corpus couvre une période 

s’étendant des premiers temps du cinéma à l’époque contemporaine, incluant des 

films emblématiques tels The Birth of a Nation (D.W. Griffith, 1915), Pinky (Elia 

Kazan, 1949) et des œuvres phares ayant marqué les transitions clés. 

Dès les origines, des films comme The Birth of a Nation ont institutionnalisé 

une vision racialement hiérarchisée, essentialisant les personnages noirs à travers des 

archétypes déshumanisants et ouvertement racistes (Harrison & Russell, 2019, p. 5). 
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Ces représentations, renforcées par une exclusion systémique des figures positives, 

ont durablement imprégné l’imaginaire cinématographique. À partir des années 

1920, certaines productions ont timidement introduit des nuances, mais il a fallu 

attendre l’après-guerre et l’émergence de figures telles que Sidney Poitier pour 

observer l’ébauche d’une complexification des rôles, marquant un tournant 

significatif – bien qu’encore imparfait – vers une reconnaissance artistique et 

narrative des acteurs et personnages afro-américains (Cohen, 2021, p. 302). 

À travers cette analyse, nous entendons montrer que l’évolution de ces 

représentations n’est ni linéaire ni homogène, mais répond à des enjeux à la fois 

esthétiques, politiques et économiques. En croisant les outils de la filmographie 

critique et de l’histoire culturelle, cette recherche contribue à une compréhension 

fine des mécanismes par lesquels le cinéma hollywoodien a participé à la 

construction de l’identité noire américaine – tant dans son oppression que dans ses 

résistances. 

Genèse et évolution de l'exclusion à la blaxploitation 

L'histoire des représentations des Afro-Américains dans le cinéma remonte à 

la genèse du 7ème art, où les premiers films ont établi des stéréotypes dévastateurs 

qui ont contribué à façonner la perception sociale des Noirs en Amérique. Dès les 

années 1910, des productions comme The Birth of a Nation (DW Griffith, 1915) ont 

institutionnalisé des caricatures racistes, définissant les personnages noirs à des rôles 

de subalternes (domestiques, esclaves dociles), de bouffons (comiques grotesques, 

comme le "Blackface") ou de menaces violentes (le stéréotype du "Black Brute"). 

François Bovier souligne ce phénomène en écrivant :« La représentation des Noirs 

au cinéma répond à des stéréotypes avilissants, en usage dès les années 1910, qui 

suscitent une idéologie coloniale et ségrégationniste » (Bovier, 2014, p. 132). 

Ces archétypes, ancrés dans l'imaginaire collectif blanc, s'inscrivent dans une 

tradition de racisme culturel systémique, comme l'analyse Donald Bogle dans son 

ouvrage fondateur Toms, Coons, Mulattoes, Mammies, and Bucks (2001). Il identifie 

cinq catégories stéréotypées : 

1. Le "Tom" (soumis et martyr), 

2. Le "Coon" (paresseux et ridicule), 

3. La "Mammy" (la nourrice noire dévouée aux Blancs), 

4. Le "Buck" (homme noir hypersexualisé et dangereux), 

5. Le "TragicMulatto" (métisse·e victime de son identité). 

Melvin Donalson (2011) complète cette analyse en montrant que ces figures 

« servaient à légitimer l'ordre racial en présentant les Noirs comme inférieurs ou 

menaçants, conformément aux attentes d'un public blanc majoritaire » (p. 27). Jane 

Gaines (2018) ajoute que ces représentations étaient aussi un outil de domination 

économique : « Les studios hollywoodiens exploitaient ces clichés parce qu'ils 

continuaient d'un cercle restreint de la critique sociale, renforçant ainsi un cycle de 

marginalisation » (Gaines, 2018, p. 89). 

En parallèle, des chercheurs comme Manthia Diawara (1993) rappellent que 

ces stéréotypes ont été contestés dès les années 1920 par des cinéastes noirs 

indépendants (ex : Oscar Micheaux), mais que leur influence persista jusque dans les 



Représentation et représentativité des Afro-Américains dans le cinéma hollywoodien : Une 

analyse critique 

 

362 

années 1960, voire au-delà (Diawara, 1993, p. 12). Ces représentations, en écartant 

les Afro-Américains des rôles héroïques ou complexes, ont durablement influencé 

leur perception sociale, comme le résumé de Patricia Hill Collins (2004) : « Le 

cinéma mainstream a fabriqué une iconographie de la "différence noire" qui justifie 

leur exclusion des récits nationaux » (Collins, 2004, p. 117). 

Ce schéma de représentation stéréotypé est exacerbé par une industrie 

hollywoodienne historiquement dominée par des narrateurs blancs, où les récits afro-

américains sont rarement construits par eux-mêmes. Comme le souligne Ed Guerrero 

(1993), « le cinéma commercial américain a systématiquement contrôlé l'ambition 

noire en la filtrant à travers des mythes racistes et des caricatures, notamment leur 

expérience à des archétypes servant les intérêts du pouvoir blanc » (Guerrero, 1993, 

p. 5). Thomas Cripps (1993) complète cette analyse en montrant que les studios 

hollywoodiens, jusqu'aux années 1960, refusaient de financer des films centrés sur 

des personnages noirs complexes, par crainte de bouleverser le public blanc 

majoritaire (Cripps, 1993, p. 47). 

Des figures pionnières comme Paul Robeson ont contesté ce système dès les 

années 1920-1930. Acteur, chanteur et militant, Robeson a utilisé sa notoriété pour 

incarner des rôles subversifs, comme dans The Emperor Jones (1933), où il joue un 

homme noir confronté à la violence coloniale. Mark A. Reid (2005) note que 

« Robeson a brisé le carcan des rôles serviles en imposant une présence noire digne 

et intellectuelle, malgré les limites imposées par les studios » (Reid, 2005, p. 23). 

Ces résistances individuelles ont pavé la voie à des mouvements collectifs, comme 

la Blaxploitation des années 1970. 

La rupture symbolique et limites commerciales de la 

Blaxploitation 

Le premier tournant majeur dans la représentation des Noirs au cinéma survient 

avec l'émergence de la Blaxploitation, un genre qui répond aux stéréotypes racistes 

en proposant des héros noirs autonomes, charismatiques et politiquement conscients. 

Des films comme Shaft (Gordon Parks, 1971) et Super Fly (Gordon Parks Jr., 1972) 

remplaçant les Afro-Américains au centre du récit, comme l'explique Yvonne D. 

Sims (2006) : « Ces films ont transformé le « gangster noir » en figure de résistance 

contre un système oppressif, tout en reflétant les réalités urbaines des communautés 

noires » (p. 34). 

Néanmoins, ce mouvement reste ambigu. D'un côté, il offre une visibilité 

inédite et des rôles valorisants (ex : Pam Grier en héroïne féministe dans Coffy, 

1973). De l'autre, il est récupéré par des studios blancs qui en exploitent les codes 

pour en tirer profit, sans soutenir les réalisateurs noirs. Guerrero (1993) critique cette 

dynamique : « La Blaxploitation a été un piège : elle a libéré l'image noire du 

paternalisme hollywoodien, mais l'a enfermée dans une nouvelle forme 

d'exploitation commerciale » (p. 98). Paula J. Massood (2003) ajoute que ces films, 

bien que populaires, ne remettaient pas en cause les structures racistes de l'industrie 

(Massood, 2003, p. 72). 
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Malgré ses contradictions, la Blaxploitation a ouvert la voie à des cinéastes 

comme Spike Lee ou John Singleton, qui ont complexifié les récits afro-américains 

à partir des années 1980. L'héritage de ce mouvement réside dans son affirmation 

d'une identité noire autonome, comme le résumé Manthia Diawara (1993) : « Ces 

films ont prouvé que les Afro-Américains pouvaient être des sujets de leur propre 

histoire, et non plus des objets dans une histoire blanche » (Diawara, 1993, p. 56). 

L'émergence de la Blaxploitation dans les années 1970 révèle une tension 

fondamentale entre représentation authentique et logiques de marché, marquant un 

tournant dans l'économie culturelle hollywoodienne. Comme le note Jesse 

AlgeronRhines (1996), « le succès commercial rétentant de films comme Shaft 

(1971), qui rapporta 12 millions de dollars pour un budget de 500 000 dollars, força 

les studios à reconnaître pour la première fois le pouvoir d'achat de la communauté 

afro-américaine » (Rhines, 1996, p. 38). Cette rupture économique est capitale : elle 

démontre la viabilité financière des films à protagonistes noirs et conduit à 

l'émergence de ce que Paula Massood (2003) appelle « un nouveau créneau de 

production spécifiquement destiné aux publics urbains noirs » (Massood, 2003, 

p. 89). 

Néanmoins, cette ouverture commerciale s'accompagne de nouvelles formes 

d'aliénation. Les studios majeurs, selon Ed Guerrero (1993), « répliquèrent 

simplement la formule de la Blaxploitation à l'infini, vidant progressivement ces 

films de leur contenu politique initial pour n'en garder que les éléments les plus 

commercialisables » (Guerrero, 1993, p. 112). Cette dynamique est particulièrement 

visible dans l'évolution des personnages féminins : si des actrices comme Pam Grier 

incarnèrent d'abord des figures féministes radicales (Coffy, 1973), leurs rôles furent 

progressivement sexualisés pour plaire aux doubles marchés noir et blanc, comme 

l'analyse Yvonne D. Sims (2006) dans son étude des héroïnes de la Blaxploitation 

(Sims, 2006, p. 67). 

L'ambivalence de cette période tient à ce paradoxe fondamental : tout en 

permettant l'émergence de nouveaux récits afro-américains, elle les enfermait dans 

de nouveaux stéréotypes commerciaux. Mark A. Reid (2005) souligne que « les 

studios blancs financèrent ces films non par progressisme, mais parce qu'ils 

représentaient un investissement à faible risque avec des rendements élevés » (Reid, 

2005, p. 45). Cette logique explique pourquoi des films comme Super Fly (1972), 

bien que révolutionnaires dans leur représentation de l'esthétique et de la culture 

noire urbaine, furent simultanément interprétés par des organisations comme la 

NAACP pour leur glorification parfois simpliste de la violence et de la drogue. 

Pourtant, l'héritage de cette période dépasse ces contradictions. Comme le note 

Novotny Lawrence (2008), « la Blaxploitation établit des codes visuels et narratifs 

qui influenceront des générations de cinéastes noirs, de Spike Lee à Ryan Coogler » 

(Lawrence, 2008, p. 134). Son importance réside moins dans la pureté idéologique 

de ses films que dans son rôle de passerelle historique : elle force l'industrie à 

reconnaître à la fois le talent des artistes noirs et le pouvoir économique des publics 

noirs, ouvrant la voie aux mouvements ultérieurs comme le New Black Cinéma des 

années 1990. 
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Acteurs, réalisateurs et récits alternatifs 

Les avancées dans la représentation des Afro-Américains à l'écran doivent 

beaucoup à des figures emblématiques qui, par leur talent et leur engagement, ont 

transformé durablement l'imaginaire cinématographique. Parmi ces pionniers, 

Sydney Poitier occupe une place centrale. Son rôle dans Lys of the Field (1963), pour 

lequel il devient le premier acteur noir à remporter l'Oscar du meilleur acteur, marque 

un tournant symbolique. Comme l'analyse Aram Goudsouzian (2004), « Poitier a 

incarné une respectabilité noire calculée pour être acceptable par le public blanc, tout 

en brisant les barrières raciales de Hollywood » (Goudsouzian, 2004, p. 178). Cette 

stratégie, bien que parfois manifeste pour son accommodement aux normes blanches, 

à ouverte des portes cruciales, comme le note Donald Bogle (2016) : « Chacune de 

ses apparitions à l'écran était une révolution silencieuse contre le système des 

studios » (Bogle, 2016, p. 92). 

L'influence de Poitier dépasse la simple performance acteurale : elle inspire 

toute une génération d'artistes noirs à repenser leur place dans l'industrie. Spike Lee 

souligne dans ses mémoires (Lee, 2005) que « voir Poitier à l'écran m'a prouvé qu'un 

Noir pouvait être le héros de sa propre histoire, pas juste un faire-valoir » (p. 34). 

Cette influence se manifeste concrètement dans les années 1980-90 avec l'émergence 

du New Black Cinema, où des réalisateurs comme John Singleton (Boyz n the Hood, 

1991) et Julie Dash (Daughters of the Dust, 1991) complexifient les récits afro-

américains. Paula J. Massood (2003) observe que « ces cinéastes ont transformé les 

quartiers noirs en espaces de narration autonomes, loin des clichés misérabilistes ou 

exotiques » (Massood, 2003, p. 124). 

Ces créateurs n'ont pas seulement changé les rôles disponibles pour les acteurs noirs. 

L'impact de ces pionniers se mesure à leur héritage contemporain : aujourd'hui, des 

actrices comme Viola Davis ou LupitaNyong'o incarnent des personnages d'une 

complexité impensable cinquante ans plus tôt. Mais cette progression reste fragile, 

comme le rappelle Kristen J. Warner (2015) : « Même lorsqu'ils jouent des rôles 

nominaux, les acteurs noirs doivent encore négocier avec les attentes racialisées de 

l'industrie » (Warner, 2015, p. 42). La route tracée par Poitier et ses successeurs est 

longue, mais elle a irréversiblement transformé le paysage cinématographique. 

La montée de la Blaxploitation, bien que marquée par des logiques 

commerciales opportunistes, a servi de catalyseur pour une réaffirmation des 

identités afro-américaines à travers des récits ancrés dans des réalités sociales, 

culturelles et économiques. Comme l'analyse Novotny Lawrence (2008), « ces films, 

malgré leurs limites, ont imposé une esthétique et une voix noire irréductibles aux 

stéréotypes hollywoodiens traditionnels » (Lawrence, 2008, p. 112). Cette période 

voit émerger une génération de réalisateurs qui transforment l'héritage de la 

Blaxploitation en un cinéma politiquement engagé. Parmi eux, Spike Lee incarne 

cette transition dès les années 1980 avec Do the Right Thing (1989), un film qui, 

selon Michael Eric Dyson (1997), « déconstruit les simplifications raciales en 

exposant les tensions intra-communautaires et systémiques avec une complexité 

inédite » (Dyson, 1997, p. 89). Le film ne se contente pas de montrer des conflits 



Badreddine Loucif & Fairouz Mameri 

365 

raciaux ; il en explore les nuances, comme la scène emblématique des insultes 

raciales envoyées à la caméra, qui révèle les hiérarchies de la haine dans l'Amérique 

urbaine. 

Lee représente une sensibilité nouvelle où la forme cinématographique épouse 

le fond politique. Son utilisation de la musique hip-hop (comme dans SchoolDaze, 

1988) ou des couleurs saturées (le rouge agressif dans Do the Right Thing) crée un 

langage visuel et sonore distinctement noir. Paula Massood (2003) souligne que « 

Lee a transformé Brooklyn en un personnage à part entière, un espace où se joue les 

drames de la communauté noire, mais aussi ses joies et ses solidarités » (Massood, 

2003, p. 145). Cette approche influencée par des cinéastes comme John Singleton, 

dont Boyz n the Hood (1991) reprend cette immersion dans les quartiers noirs, mais 

avec un réalisme documentaire qui rappelle les travaux de LaRébellion (collectif de 

réalisateurs noirs des années 1970-80). 

Un mouvement cinématographique ancré dans l'héritage et 

l'innovation 

Le travail de Lee et de ses contemporains donne naissance à un mouvement où 

culture populaire et critique sociale se mêlent pour redéfinir les récits afro-

américains. Des films comme Malcolm X (1992) de Lee ou Menace II Society (1993) 

des frères Hughes ne se contentent pas de montrer des personnages noirs ; ils 

réinventent leur place dans l'histoire américaine. Bambi Haggins (2007) note que 

« ces œuvres utilisent des codes accessibles (humour, musique) pour traiter de sujets 

lourds – violence policière, pauvreté – sans sacrifier leur profondeur » (Haggins, 

2007, p. 76). La musique, en particulier, devient un outil narratif central : le jazz dans 

Mo' Better Blues (1990) ou le gospel dans Crooklyn (1994) ne sont pas de simples 

fonds sonores, mais des vecteurs de mémoire collective. 

Cette dynamique s'étend aux années 2000-2010 avec des réalisateurs comme Steve 

McQueen ou Barry Jenkins, qui repoussent les limites formelles tout en honorant cet 

héritage. Moonlight (2016) de Jenkins, par exemple, fusionne poésie visuelle et 

introspection identitaire, une approche que Kara Keeling (2019) qualifie de 

« révolutionnaire dans sa représentation de la masculinité noire queer » (Keeling, 

2019, p. 54). Ces films transcendent les dichotomies victime/héros, préférant montrer 

des personnages dans toute leur humanité fragile. 

Malgré ces avancées, les obstacles restent tangibles : sous-représentation aux 

Oscars (#OscarsSoWhite en 2015), budgets inégaux, et stéréotypes résilients. 

Pourtant, des œuvres comme 12 Years a Slave (2013) de McQueen prouvent que le 

cinéma noir peut concilier reconnaissance critique et radicalité. Christina Sharpe 

(2016) y voit « une archive vivante de la violence raciale, mais aussi de la résistance 

insaisissable des corps noirs » (Sharpe, 2016, p. 108). Le plan-séquence du lynchage 

de Patsey, par sa durée insoutenable, oblige le spectateur à partager son impuissance, 

une technique qu'Ava DuVernay reprendra dans When They See Us (2019). 

L'émergence de plateformes comme Netflix ou Amazon a ouvert de nouvelles 

possibilités, permettant à des récits auparavant marginalisés (ex : Atlanta de Donald 

Glover) d'atteindre un public mondial. Mais cette liberté s'accompagne de nouveaux 

pièges, comme le note Adilifu Nama (2021) : « L'industrie célèbre désormais la 
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« diversité », mais souvent en gommant les aspérités politiques des créateurs noirs » 

(Nama, 2021, p. 132). L'enjeu actuel est de préserver cette tension féconde entre art 

et militantisme, comme le fait Jordan Peele dans Get Out (2017), où l'horreur devient 

une métaphore de l'appropriation culturelle. 

Représentation contemporaine, enjeux et diversité 

La représentation des Afro-Américains dans le cinéma contemporain reflète 

une dynamique paradoxale : d'un côté, une visibilité accrue grâce à des réalisateurs 

et récits variés, de l'autre, des obstacles structurels qui limitent leur pleine inclusion. 

Cette étude analyse les progrès accomplis et les défis persistants, en s'appuyant sur 

des données quantitatives et qualitatives pour évaluer l'écart entre le discours 

d'inclusion et la réalité industrielle. 

Progrès et limites de la représentation à l'écran 

L'analyse de la représentation contemporaine des Afro-Américains au cinéma 

révèle à la fois des avancées notables et des contradictions profondes. Ces dernières 

années, des films comme Black Panther (2018) ou Get Out (2017) ont marqué un 

tournant en offrant des récits centrés sur des personnages noirs, réalisés par des Afro-

Américains, et largement plébiscités par le public. Cependant, ces succès masquent 

une réalité moins reluisante : les grandes productions hollywoodiennes restent 

dominées par des castings majoritairement blancs. 

Une étude portant sur 172 films produits par les principaux studios (Smith, 

2021) montre que plus de 90 % des rôles principaux sont attribués à des acteurs 

blancs, reléguant les Afro-Américains à des seconds rôles stéréotypés ou à des 

figurations. Cette disparité soulève des questions sur l'authenticité de l'inclusion : si 

certains films « diversifiés » sont médiatisés, ils restent l'exception plutôt que la 

norme. 

Par ailleurs, la diversité derrière la caméra est tout aussi critique. Bien que des 

réalisateurs comme Ryan Coogler ou Ava DuVernay percé, ils ne représentent qu'une 

infime partie des professionnels employés par l'industrie. Comme le note Gates 

(2020), "la représentation ne se limite pas à la présence à l'écran, mais englobe aussi 

le contrôle créatif et les postes décisionnels" – un domaine où les Afro-Américains 

restent sous-représentés. 

Les barrières institutionnelles : Le cas des Oscars 

Un autre enjeu majeur réside dans les mécanismes de reconnaissance 

institutionnelle, où les inégalités se perpétuent. L'Académie des Oscars, instance clé 

de légitimation cinématographique, illustre ce phénomène : 94 % de ses membres 

sont blancs et seulement 2 % sont noirs (Academy Report, 2022). Cette homogénéité 

démographique influence directement les nominations et récompenses, 

marginalisant les œuvres afro-américaines. 

Cette sous-représentation explique en partie pourquoi des films comme Selma 

(2014) ou Da 5 Bloods (2020) ont été ignorés dans les catégories majeures, malgré 

leur succès critique. Comme le souligne Davis (2019), "les Oscars ne retirent pas la 
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diversité des expériences cinématographiques, mais plutôt les préférences d'un cercle 

restreint et homogène". 

Les conséquences sont doubles : 

 Une fracture entre récits populaires et récits consacrés, où les films afro-

américains doivent souvent choisir entre visibilité commerciale et légitimité 

artistique. 

 Une démotivation des talents émergents, confrontés à un système qui tarde à 

évoluer malgré les pressions sociales (mouvements comme 

#OscarsSoWhite). 

Si la représentation des Afro-Américains au cinéma a progressé, les obstacles 

structurels – castings inéquitables, manque de diversité dans les postes clés, biais 

institutionnels – persistants. Ces défis révèlent une industrie en tension entre 

modernité et conservatisme, où l'inclusion reste trop souvent symbolique plutôt que 

systémique. 

Perspectives futures : 

 Étendre l'analyse aux plateformes de streaming (Netflix, Amazon), où la 

diversité semble plus prononcée. 

 Étudier l'impact des politiques de quotas dans les festivals et académies. 

 Interroger la notion de « cinéma noir » : doit-il être catégorisé ou intégré 

comme une norme ? 

L'impact des mouvements sociaux comme Black Lives Matter sur le cinéma 

hollywoodien est indéniable, comme en témoigne l'émergence de films afro-

américains à la fois critiques et populaires. Des réalisateurs tels que Barry Jenkins 

(Moonlight, 2016) et Jordan Peele (Get Out, 2017) ont ouvert la voie à une nouvelle 

ère de récits noirs complexes, combinant succès commercial et profondeur politique. 

Cette tendance s'inscrit dans ce que le sociologue français Éric Macé (2020) nomme 

une « contre-hégémonie culturelle » dans Les Cultural Studies et leurs enjeux 

(Armand Colin), où les minorités réinvestissent les moyens de production pour 

contester les représentations dominantes. 

Pourtant, derrière ces progrès apparents se cachent des limites structurelles 

tenaces. Comme le révèle l'étude Diversité et cinéma du CNC (2022), seulement 15% 

des films à gros budget en 2021-2022 étaient dirigés par des réalisateurs issus de 

minorités. La chercheuse belge Sarah Sepulchre, dans Stéréotypes et représentations 

médiatiques (De Boeck, 2021), souligne que l'industrie privilégie encore les « figures 

noires consensuelles », entraînant les portraits trop subversifs. Ce paradoxe est 

particulièrement visible dans le traitement des femmes noires, comme l'analyse la 

Française Rokhaya Diallo dans Racisme : mode d'emploi (Larousse, 2013), où elle 

décrit leur réduction fréquente aux rôles de « victimes » ou de « sauveuses ». 

La question des récompenses et de la légitimité artistique reste tout aussi 

problématique. Bien que l'Académie ait intégré 819 nouveaux membres issus de la 

diversité depuis 2020 (rapport officiel 2023), la critique française Jean-Michel 

Frodon notait déjà dans Cinéma et mondialisation (Les Cahiers du cinéma, 2015) 

que « les Oscars ne consacrent pas l'audace, mais l'acceptabilité politique ». Ce 
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constat est corroboré par le faible nombre de films noirs primés dans les catégories 

majeures, à l'exception notable de Moonlight. 

Ces tensions présentent un dilemme plus large : comment concilier authenticité 

et rentabilité dans un système hollywoodien encore largement contrôlé par des 

intérêts blancs ? Le cinéaste sénégalais Ousmane Sembène, analysé par le professeur 

français Olivier Barlet dans Les Cinémas d'Afrique noire (L'Harmattan, 2021), 

rappelait que « la véritable représentation exige le contrôle des moyens de production 

». Une perspective qui invite à regarder au-delà des simples quotas de casting, vers 

une refonte des structures de pouvoir dans le cinéma. 

Conclusion 

L'examen approfondi de la représentation des Afro-Américains dans le cinéma 

hollywoodien révèle une évolution marquée par des progrès notables mais aussi par 

des contradictions persistantes. Depuis les caricatures racistes des premiers films 

jusqu'aux récits complexes d'aujourd'hui, le parcours témoigne d'une transformation 

lente mais réelle. Les mouvements comme Black LivesMatter ont accéléré cette prise 

de conscience, poussant l'industrie à reconsidérer ses pratiques. Des réalisateurs 

visionnaires tels que Spike Lee, Ava DuVernay et Jordan Peele ont ouvert de 

nouvelles voies narratives, prouvant que les histoires afro-américaines peuvent à la 

fois captiver les publics et porter un message politique fort. 

Pourtant, derrière ces avancées se cachent des obstacles structurels tenaces. 

Les chiffres parlent d'eux-mêmes : si les principaux rôles noirs ont augmenté de 28% 

depuis 2015 selon le rapport UCLA, ils ne représentent encore qu'une fraction des 

productions majeures. L'Académie des Oscars, bien qu'ayant diversifié ses membres, 

reste dominée par des perspectives blanches, comme en témoignent les nominations 

récentes. Ces contradictions font ressortir un système tiraillé entre volonté de 

changement et inertie institutionnelle. 

L’émergence des plateformes de streaming offre cependant des perspectives 

encourageantes. En contournant les circuits traditionnels, elles permettent à des voix 

nouvelles de s'exprimer. Des œuvres comme Atlanta de Donald Glover ou When 

They See Us d'Ava DuVernay montrent la richesse des récits afro-américains 

lorsqu'ils échappent aux contraintes hollywoodiennes. Cette évolution suggère que 

l'avenir de la représentation pourrait se jouer en dehors des structures établies. 

Pour que ces progrès se consolident, plusieurs mesures s'imposent. Il faut 

d'abord démocratiser l'accès aux postes décisionnels, en particulier pour les femmes 

noires qui restent doublement marginalisées. Les festivals et institutions doivent 

revoir leurs critères de sélection pour refléter véritablement la diversité des talents. 

Enfin, le soutien aux cinémas indépendants et aux collaborations transnationales 

pourrait favoriser l'émergence de récits plus authentiques. 

Au-delà des chiffres et des quotas, c'est toute une vision du cinéma qui est en 

jeu. Comme le soulignait Frantz Fanon, il ne s'agit pas simplement de montrer les 

Afro-Américains à l'écran, mais de leur donner les moyens de raconter leurs propres 

histoires. Le chemin reste long, mais les avancées récentes montrent qu'une 

transformation profonde est possible. L'enjeu n'est pas seulement culturel : il s'agit 
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de redéfinir les termes mêmes de la représentation dans une industrie qui façonne 

l'imaginaire mondial. 
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