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BIBLIOGRAPHIE CRITIQUE Orbis disciplinae : hommages en 
l’honneur de Patrick Gautier Dal-
ché. Textes réunis par Nathalie 
Bouloux, Anca Dan et Georges 
Tolias. Turnhout, Brepols, 2017. 
841 p., 132 ill. coul.

Les représentations de l’espace, 
envisagées de l’Antiquité tardive 
jusqu’aux temps modernes, avec 
une majorité d’études portant sur le 
Moyen Âge, sont l’objet de ce volu-
mineux recueil d’hommages en 
l’honneur de Patrick Gautier Dalché. 
Toutes les contributions n’uti-
lisent pas des dessins ou des monu-
ments pour soutenir leurs propos, 
mais beaucoup génèrent des images 
textuelles qui ne sont pas sans inci-
dence sur les images figurées, et elles 
supposent des pratiques du regard 
susceptibles d’avoir d’importants 
retentissements pour le domaine 
artistique. En ouverture, l’étude de 
F. Bougard examine la représentation 
de la Maiestas Domini mise au point 
à Tours dans le deuxième quart du 
ixe siècle. Il s’interroge précisément 
sur la nature du petit objet circulaire 
que tient le Christ à main droite : hos-
tie ou globe ? Le dossier est repris à 
fond. En mobilisant l’exégèse, et les 
tituli qui accompagnent parfois l’objet 
avec l’inscription mundus, il évacue 
la possibilité d’un Christ à l’hostie, 
mais, en retenant la thématique cos-
mique, il ouvre une piste qui peut la 
compléter dans les cas où la croix 
ou le monogramme christique sont 
dessinés sur l’orbe : celle du signum 
dei, qui vient apposer sur le monde 
le seing du pouvoir divin. Barbara 
Obrist examine les premiers témoi-
gnages, dans le contexte cosmogra-
phique, sur l’enfer placé au centre 
de la terre. Elle montre comment, 
au xiie siècle, deux perspectives se 
développent au même moment mais 
séparément : une cosmographie 
d’école visant à la connaissance de 
l’univers, que l’on discerne à travers 
les représentations schématisées bien 
connues (carte tripartite de l’œkou-
mène, ceinture océanique) ; et une 
cosmographie sacrée visant à l’édifi-
cation spirituelle qui, pour s’inscrire 
dans l’histoire du salut, modifie la 
structure du monde en trouvant une 
place pour l’enfer et le paradis céleste. 
Distincte de la démarche rationnelle 
que suivent les traités spécialisés d’as-
tronomie, l’approche interprétative, 
théologique et religieuse se déploie 

un peu avant le milieu du xiiie siècle 
dans une littérature destinée à un 
public de laïcs non-spécialistes ; et 
surtout elle s’ancre durablement à 
travers les représentations picturales 
qui confèrent une corporéité à l’en-
fer et au paradis, en tant que lieux 
dans le système cosmographique, 
l’un en périphérie, l’autre au centre 
de l’univers. Un autre témoignage 
de cette distorsion entre « géogra-
phie sacrée » et « représentation réa-
liste du monde » est proposé par 
Felicitas Schmieder, mais déplacé sur 
le xve siècle, vers 1450-1460, à par-
tir de la célèbre mappemonde cata-
lane de la collection d’Hercule d’Este 
(conservée à Modène à la Biblioteca 
Estense Universitaria). Et plus loin 
dans le volume, l’étude de Francesco 
Prontera offrira au lecteur un panel 
de mappemondes médiévales qu’il 
sollicite pour montrer le développe-
ment de la portion Caucase-Taurus 
dans la cartographie. Plus avant 
encore, on trouvera quelques détails 
de mappemondes arabes dans l’ar-
ticle de Robin Seignobos consacré à 
l’origine occidentale du Nil.

À partir d’un panneau de 
Giovanni del Biondo (v. 1360) figu-
rant la vision cosmique de saint 
Benoît, l’étude de Marcia Kupfer 
aborde la fameuse carte dite du « T 
dans l’O » (ou orbis terrarum tripar-
tite) qui schématise le globe avec 
ses trois continents habités. Alors 
que la hampe du T figure tradition-
nellement la Méditerranée, sépa-
rant à gauche l’Europe de l’Afrique 
à droite (tandis que l’Asie est placée 
en haut), le panneau italien présente 
une anomalie d’orientation que l’au-
teur se propose d’expliquer comme 
un effet de miroir qui dit la vision 
contemplative. D’autres contribu-
tions réfléchissent aussi, mais sur la 
base d’un corpus très différent, aux 
images topographiques dessinées en 
miroir (Catherine Delano-Smith et 
Paul Harvey). Plus loin dans l’ou-
vrage, on pourra aussi reparcourir les 
premières étapes textuelles de la carte 
schématique TO, parmi les mieux 
attestées au Moyen Âge, grâce à la 
contribution de Didier Marcotte qui 
remonte à travers Isidore de Séville 
jusqu’à l’Antiquité.

L’utilisation de l’image topogra-
phique peut offrir des perspectives 
très différentes. Pour approfondir la 
notion d’« expérience dévotionnelle 
spatiale », Margriet Hoogvliet traite 

de la recréation en France d’espaces 
et objets liés à la Passion, à travers des 
ensembles monumentaux (du type 
Calvaire, Saint-Sépulcre, etc.). Malgré 
l’étendue des destructions, elle peut 
néanmoins donner une bonne idée 
des impressionnantes créations 
architecturales et sculptées qui ont 
été produites en France au xve et au 
xvie siècles. La question de la confor-
mité à un modèle monumental et 
topographique se retrouve également 
dans l’idée de « vray pourtraict » de 
ville. Paul Fermon en propose l’ana-
lyse pour les représentations de Saint-
Omer, toujours au tournant des xve 
et xvie siècles, mais dans une pers-
pective profane d’affermissement du 
pouvoir citadin. C’est également dans 
un usage politique de l’image, voire 
en termes de géographie historique, 
qu’Alfred Hiatt retrace l’origine de 
la première carte historique de l’An-
gleterre, la Heptarchia Angliae, impri-
mée en 1568. Emmanuelle Vagnon, 
pour sa part, présente un splen-
dide manuscrit conservé à la BnF, 
un portulan illustré de deux cent 
deux cartes du littoral et des îles de 
la Méditerranée, destiné à l’éducation 
du futur François ier. On concluera 
ainsi sur tout l’intérêt que peut trou-
ver aussi l’histoire de l’art à explorer 
un corpus qu’elle délaisse souvent : 
les documents techniques figurés.

[Première partie : espaces sacrés. 
François Bougard « L’hostie, le monde, le 
signe de Dieu » ; Dominique Poirel « Alter 
mundus : cosmos réel ou cosmos symbo-
lique chez Hugues de Saint- Victor » ; 
Barbara Obrist « L’introduction de l’en-
fer dans la cosmographie médiévale : 
 d’Ho norius Augustodunensis à Michel 
Scot » ; Jean-Pierre Rothschild « Aperçus 
sur le monde et la Terre sainte dans la 
littérature hébraïque médiévale et mo-
derne » ; Felicitas Schmieder « Heilsgeo-
graphie versus “realistische Darstellung 
der Welt” auf den Mappae Mundi des Mit-
telalters ? » ; Marcia Kupfer « The cosmic 
vision of saint Benedict, e specula and in 
speculo » ; Michele Campopiano « Écrire/
décrire la Terre sainte : les Franciscains 
et la représentation des lieux sacrés 
(début du xive-début du xvie siècle) » ; 
Margriet Hoogvliet « Mesurer et recréer 
les espaces de la Passion dans la France 
du Moyen Âge tardif » ; Catherine Dela-
no-Smith « Some contemporary manu-
scripts of Nicholas of Lyra’s Postilla 
Litteralis (1323-1332) : maps, plans and 
other illustrations ».
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Deuxième partie : images du monde. 
Richard Talbert in collaboration with 
George Bevan and Daryn Lehoux « A 
roman worldview clarified : reflectance 
transformation imaging of the “Pill-
box” sundial in Vienna » ; Didier Mar-
cotte « Orbis triquadrus, monde triparti. 
Une figure cartographique des Histoires 
d’Orose. Suivi de “Un diagramme inédit 
dans les Chrestomathies de Strabon” » ; Sté-
phane Lebreton « Cartes et discours géo-
graphiques. À propos de l’Expositio totius 
mundi et gentium » ; Christiane Deluz « “Un 
espace heureux”. Quelques remarques 
sur la perception et la représentation de 
l’espace dans la géographie médiévale 
occidentale » ; Francesco Prontera « Ma-
teriali di reimpiego : il Caucaso-Tauro 
nell’iconografia dei mappamondi medie-
vali ».

Troisième partie : lieux. Jehan De-
sanges « Le Métagonion, une expression 
de la localisation relative ? » ; Corrado 
Zedda, Raimondo Pinna « Una pro-
posta di riequilibrio storiografico : il 
ruolo della Sardegna nel contesto medi-
terraneo dei secoli XI-XIII » ; Robin 
Seignobos « L’origine occidentale du Nil 
dans la géographie latine et arabe avant 
le xive siècle » ; Marica Milanesi « The 
real Ganges. Gerard Mercator an the 
question of the borders of India » ; Paul 
Fermon « L’idée de “vray pourtraict”. Les 
représentations de la ville de Saint-Omer 
d’après nature aux xve-xvie siècles » ; Ca-
mille Serchuk « Legal rhetoric and artistic 
license in a map of the Forest of Thelle 
(1540) ».

Quatrième partie : itinéraires. Soichi 
Sato « “Fugi in Toringia, latita aliquantulum 
ibi”. Pourquoi Childéric Ier s’exila-t-il en 
Thuringe ? » ; Natalia Lozovsky, « “Unde 
sanctus Gallus egressus sit ”. Representation 
of space in the Vitae of St Gall » ; Stefano 
Pittaluga « Motivi odeporici nelle com-
medie latine del Medioevo e dell’Umane-
simo » ; Mathieu Arnoux « Famines, blés 
marocains, marins génois et pirates fran-
çais à Sandwich (1316-1318) » ; Christine 
Gadrat-Ouerfelli « Della chondissione dellin-
dia : notes sur la première lettre de Jean 
de Montecorvino » ; Vasco Resende « La 
diffusion européenne de l’édition portu-
gaise du Livre de Marco Polo (1502) ».

Cinquième partie : transmission. 
Anca Dan « Les Solutiones ad Chosroem 
de Priscien de Lydie et les transferts de 
savoirs pendant l’Antiquité tardive et 
le Moyen Âge » ; Jean-Patrice Boudet 
« Causalité et signification dans le Centi-
loquium du pseudo-Ptolémée » ; Iolanda 
Ventura « Un best-seller farmaceutico 
medioevale tra produzione di libri e pra-

tiche di lettura : il Circa instans attribuito 
a “Platearius” » ; Jean-Charles Ducène 
« La source cartographie d’Ibn Sa‘īd al-
Maġribī (m. 1286) : l’énigmatique Kitāb 
guġrāfiyā [sic] fī-l-aqālīm al-sab‘a » ; Na-
thalie Bouloux « Géographie de la Gaule, 
géographie du royaume. Notes de lecture 
d’un érudit normand de la première moi-
tié du xve siècle, Simon de Plumetot » ; 
Alfred Hiatt « Topographies of the past : 
the anglo-saxon Heptarchy and the birth 
of historical geography » ; Angelo Cat-
taneo « Dal “mappamondo di San Mi-
chele” al “mappamondo di Fra Mauro”. 
Scomparsa e ricomparsa di un autore, 
forme della dimenticanza e percorsi della 
memoria » ; Emmanuelle Vagnon « Un 
portulan illustré de cartes à la Renais-
sance, le manuscrit français 2794 de la 
Bibliothèque nationale de France » ; Paul 
D. A. Harvey « Early modern maps in 
mirror image » ; Georges Tolias « Géo-
graphie comparée et mémoire locale au 
xviie siècle. Les Parallela geographiae veteris 
et novae de Philippe Briet »].

Véronique Rouchon Mouilleron

Anthony Griffiths : The Print be-
fore Photography. An Introduc-
tion to European Printmaking, 
1550-1820. Londres, British Museum 
Press, 2016. 560 p., 320 ill. env.

Antony Griffiths invite à la décou-
verte de l’art de l’estampe ancienne 
en Europe, qui constitue une part 
fondamentale de la culture visuelle 
antérieure à l’invention de la pho-
tographie. Avant d’aborder cet ou-
vrage, afin d’apprécier pleinement 
cet univers graphique, dont il donne 
un panorama analytique et encyclo-
pédique de très haut niveau, il faut 
suspendre un instant notre point de 
vue moderne, profondément marqué 
par la reproduction photographique. 
Si les connaissances scientifiques 
ont beaucoup avancé ces dernières 
années, on est encore bien loin d’une 
compréhension exhaustive du sys-
tème de l’image imprimée, tel que 
l’Europe le connaissait avant l’intro-
duction des moyens photoméca-
niques et des technologies dérivées 
de la révolution industrielle.

Anthony Griffiths, spécialiste 
du sujet, co-fondateur en 1984 de 
la revue Print Quarterly, directeur du 
département des Arts graphiques du 
British Museum de 1991 au 2011 
s’est toujours intéressé à ce domaine 

complexe, et synthétise aujourd’hui 
dans ce livre les recherches qu’il a 
menées lors de sa longue carrière.

Couronné du prix Apollo Book 
of the Year 2016, ce volume propose 
une investigation fine du monde de 
l’estampe. L’auteur identifie une unité 
européenne, conséquence des ren-
contres entre les artistes (peintres, gra-
veurs, dessinateurs), les éditeurs et les 
distributeurs, ainsi que de la dissémi-
nation rapide des œuvres sur papier et 
des équipements nécessaires pour les 
produire. Au fil des siècles, l’adoption 
de procédés communs confirme cette 
hypothèse. La période que l’auteur 
a choisi d’analyser s’étend de 1550, 
après la phase d’essor et développe-
ment technique, à 1820, juste après 
l’invention de la lithographie, juste 
avant l’introduction de la gravure 
sur acier, et l’apparition de la photo-
graphie. Ces trois événements don-
neront lieu à des objets nouveaux et 
conduiront à une transformation ra-
dicale du marché : dès lors, l’estampe 
ne sera plus le seul outil de diffusion 
des images. Son exclusion progressive 
de la vie quotidienne reléguera bientôt 
sa connaissance à un milieu restreint 
de spécialistes ou d’amateurs.

Le contenu de cet ouvrage, qui a 
été présenté en 2015 par Anthony 
Griffiths en qualité de Chaire Slade à 
l’Université d’Oxford, prend donc 
le relais de l’œuvre de David Lan-
dau et Peter Parshall, The Renaissance 
Print 1470-1550, publiée en 1994, en 
poursuivant le travail de recherche 
autour de l’estampe sur les trois 
siècles suivants. Loin de vouloir 
entreprendre une analyse chrono-
logique, l’auteur a souhaité dévoiler 
à ses lecteurs – étudiants, érudits, 
curieux, amateurs – l’influence exer-
cée par l’estampe sur la société occi-
dentale, en s’appuyant sur un bagage 
de savoirs historiques, culturels et 
sociaux qui a traversé trois siècles 
d’histoire grâce à l’image imprimée.

La finalité didactique de l’ouvrage 
est annoncée dans l’introduction 
même, à travers un plan organi-
sé par thématiques structurant le 
contenu en trois grandes sections, 
avec une coda sur l’après 1820, pour 
un total de trente et un chapitres 
d’ampleur variable, qui sondent tous 
les aspects historiques et techniques 
avec un langage précis et très clair.

La première partie, qui concerne 
la production de l’estampe, aborde 
maintes questions fondamentales, 

parmi lesquelles le nombre d’épreuves 
qui peuvent être produites selon les 
différentes techniques, les privilèges 
pour les protéger de la contrefaçon, 
les impôts qui les taxent, la lettre dans 
l’estampe et les langues employées, 
les copies et les rééditions, ou encore 
les séries et l’illustration gravée des 
livres.

La deuxième partie est consacrée 
au commerce et à ses acteurs. Issue 
d’un atelier, où sont intervenus l’in-
venteur, dessinateur ou peintre, le 
graveur, l’imprimeur et l’éditeur – 
l’estampe passe à travers les mains 
du vendeur ou du colporteur, pour 
arriver enfin au client. Sont abor-
dées ici les questions de promotion, 
de commercialisation et du mécénat.

La troisième partie s’attache à la 
conservation, l’exposition et la col-
lection des estampes, entre autres 
questions. Ici, l’auteur ne s’en tient 
pas à l’estampe dite « artistique », 
mais prend en compte la globalité de 
la production, en particulier les pièces 
dites demi-fines, dont le prix modéré 
assurait une large diffusion, et les es-
tampes populaires. Autre aspect inté-
ressant, l’auteur développe aussi une 
réflexion sur la survie des estampes 
par rapport à la production.

En cohérence avec l’intention 
didactique de son auteur, le texte 
très riche d’informations est com-
plété avec des instruments qui en 
permettent une consultation aisée : 
nombreuses notes, index, glossaire 
des termes techniques, vaste biblio-
graphie, et en annexe les taux de 
change des devises de Rome, Ve-
nise, Florence, Pays-Bas, France et 
Angleterre. Enrichi par un abondant 
appareil iconographique, ce volume 
comprend environ trois cent vingt 
illustrations de haute qualité, accom-
pagnées de légendes précises, pour 
la plupart issues du British Museum, 
qui animent admirablement l’his-
toire racontée par Anthony Grif-
fiths. La haute valeur scientifique 
de cet ouvrage et le rare soin esthé-
tique avec lequel il est composé lui 
assurent le statut de référence pour 
les prochaines décennies.
                                                                                          

Francesca Mariano

Benito Navarrete Prieto : Muril-
lo y las metáforas de la imagen. 
Madrid, Cátedra, collection Grandes 
Temas, 2017. 355 p., 209 ill. en coul.



79

Bibliographie critique

sible et efficace, témoigne d’un tra-
vail pionnier. Le champ que l’auteur 
aborde en le faisant dialoguer avec 
une histoire des productions artis-
tiques est en effet largement ignoré 
de l’histoire de l’art. Le design gra-
phique, ici traité dans toute sa 
richesse, sort de l’ombre dans 
la quelle il avait longtemps été relégué. 
Bu quet invite à regarder les maté-
riaux des collages et des décollages, 
à prendre en compte les affiches 
et les couvertures de journaux. Ce 
mouvement de refonte des catégo-
ries esthétiques n’est pas nouveau : 
les études visuelles, la culture popu-
laire sont très présents dans l’histo-
riographie actuelle. Pourtant Buquet 
montre à quel point le design gra-
phique est demeuré le parent pauvre 
de cette ouverture. Au-delà de son 
statut à mi-chemin de l’art et de l’arti-
sanat c’est peut-être la porosité de ses 
champs d’action par rapport à une 
production artistique plus tradition-
nelle et la mobilité de ses acteurs qui 
expliquent la position marginale de 
ce domaine de création. En effet, les 
affiches que Buquet analyse sont réu-
tilisées comme matériaux. Intégrées 
à de nouvelles compositions, elles 
deviennent matière première, et leur 
forme comme le dessein qui a pré-
sidé à leur création se diluent dans le 
réemploi. Ainsi recyclé par Raymond 
Hains, Jacques Villeglé, Mimmo 
Rotella et François Dufrêne, le travail 
des designers graphiques est main-
tenu dans l’ombre. Le grand mérite 
de cet ouvrage est de déplacer la 
lumière et de donner à penser le tra-
vail de ces créateurs en rapport avec 
les productions artistiques qui leur 
sont contemporaines. Les dialogues 
sont nombreux, les points de passage 
révèlent plus que des tendances, une 
véritable cohérence de la période.

L’ouvrage est composé de deux 
parties, auxquelles il faut ajouter 
l’introduction qui se lit comme un 
essai supplémentaire. En effet, l’au-
teur annonce que les deux parties de 
son ouvrage peuvent être abordées 
comme deux essais disjoints, trai-
tant de sujets différents. Cette struc-
ture très éclatée est déconcertante, 
mais les qualités d’écriture de Buquet 
incitent à une lecture linéaire, et l’ou-
vrage, une fois terminé, dévoile une 
cohérence qui semblait de prime 
abord lui faire défaut. L’auteur fait 
ainsi le choix de réunir trois études 
distinctes, qui déplacent chacune le 

regard, jusqu’à former un panorama 
cohérent des rapports entre design 
graphique et arts plastiques dans les 
années 1950-1970.

L’introduction, qui dresse un 
bilan historiographique et propose 
une définition des champs du design 
graphique, de leur évolution et de 
leur rapport aux arts plastiques, est 
très riche. Buquet y établit avec une 
grande clarté l’état d’un domaine de 
recherche et les enjeux, non seu-
lement de son propre projet mais 
de tout regard historique sur ces 
objets. La première partie, « D’un 
affichisme, l’autre. L’image entre 
déchirure et liquidité » présente une 
enquête sur les affiches utilisées par 
Hains, Villeglé, Dufrêne et Rotella. 
L’auteur analyse les différents 
aspects du travail de ces artistes, 
« capable[s] de reconceptualiser et 
relocaliser des formes imprimées 
existantes ». En menant une étude 
minutieuse sur les pratiques des affi-
chistes – ou des « désafficheurs » 
pour reprendre son terme – il met au 
jour une grande diversité, qui a à voir 
tout autant avec les supports choisis 
qu’avec ce qui y arrête le regard des 
artistes. Les affiches dont il retrouve 
les formes initiales offrent en effet 
non seulement des palettes de cou-
leur mais aussi des alphabets, des 
jeux de mots, des typographies, des 
sphères sémantiques diverses, super-
posées, croisées ou concurrentielles, 
dont les artistes s’emparent. Loin de 
s’en tenir à un travail d’attribution 
des affiches devenues matériaux, 
Buquet rappelle qu’elles constituent 
des signes complexes et explore 
les différentes manières dont les 
artistes les donnent à voir. Histoire 
de regards informés par les images 
quotidiennes, sémiotique aux prises 
avec le temps, cette première par-
tie constitue une étude très originale 
dans le champ de l’historiographie 
sur le nouveau réalisme.

La deuxième partie, intitulée 
« Pologne, France, Panique » s’at-
tache à un tout autre contexte : 
l’ « école polonaise de l’affiche » 
y est analysée au travers de deux 
de ses principaux acteurs, Henryk 
Tomaszewski et Roman Cieslewicz, 
et de la participation de ce dernier 
à l’ « anti-mouvement Panique », 
après son installation en France en 
1963. Buquet interroge la place par-
ticulière tenue par le design gra-
phique dans le contexte polonais des 

années 1950. Face à l’impact de la 
Guerre froide, à la prégnance du réa-
lisme socialiste, le champ de l’affiche 
constitue un espace d’expression et 
d’expérimentation où l’exigence qua-
litative devient instrument de liberté. 
L’auteur signale un « mythe » au cœur 
de la « construction et déconstruc-
tion » de l’histoire et de la réception 
de cette école. Il en examine ici habi-
lement la portée, mettant au jour les 
intérêts diplomatiques qui s’y jouent. 
L’affiche apparaît finalement comme 
un champ extrêmement riche et 
novateur, dans lequel se cristallisent 
des enjeux de fixation et de lisibilité 
d’une culture visuelle devenue champ 
d’affrontement politique. Le travail 
que Buquet mène sur « le Panique » 
mérite d’être souligné : l’auteur livre 
des clés utiles et nécessaires pour 
aborder ce mouvement important en 
encore assez mal connu de la scène 
française des années 1970.

Les deux parties de l’ouvrage de 
Buquet se répondent en ce qu’elles 
traitent d’une part la manière dont 
des artistes s’emparent du matériau 
affiche, et d’autre part celle dont les 
designers graphiques et créateurs 
d’affiches trouvent leur place sur la 
scène artistique. Les contextes, les 
lieux et les acteurs sont différents : il 
est en effet possible de disjoindre ces 
deux parties comme le suggère l’au-
teur. Pourtant une lecture linéaire 
de l’ouvrage, outre le plaisant che-
minement que suppose l’élégante 
prose de Buquet, fait émerger, au 
centre de touches disjointes et com-
plémentaires, d’échos et d’images 
dédoublées, un véritable champ de 
recherche, cohérent, complexe et 
s’enracinant bien au-delà de l’étroit 
espace où l’histoire de l’art le confine 
généralement.

Déborah Laks
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