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BIBLIOGRAPHIE CRITIQUE Éric Palazzo : L’invention chré-
tienne des cinq sens dans la 
liturgie et l’art au Moyen Âge. 
Paris, éditions du Cerf, 2014. 503 p., 
30 pl. en coul. hors texte.

Dans ce projet original, Éric 
Palazzo explore la dimension senso-
rielle et matérielle de la liturgie médié-
vale. Si, depuis plusieurs années, le 
corps occupe les recherches histo-
riques liées à l’anthropologie, l’au-
teur cible ici la question à travers une 
perception corporelle intériorisée et 
théologisée, inscrite avec précision 
dans le système chrétien et plus spé-
cialement dans les rituels de la messe. 
Bien reçue dans la littérature anglo-
saxonne, cette approche est inédite 
dans l’historiographie française. Elle 
repose sur un corpus textuel prin-
cipalement composé entre les ixe et 
xiiie siècles, et sur un échantillon-
nage d’une quarantaine de documents 
visuels, majoritairement emprun-
tés à la peinture dans les livres enlu-
minés, entre période carolingienne et 
xiie siècle.

La première partie de l’ouvrage 
ouvre sur « La théologie chrétienne 
des cinq sens » et présente d’abord 
le « dossier biblique » : elle rassemble 
plusieurs extraits sur la vision et la 
douceur (chez Paul, Isaïe, Jean…), où 
les cinq sens tiennent un rôle essen-
tiel dans la révélation et la trans-
mission de la foi, et sur les activités 
sensorielles du Christ. S’y ajoutent 
des commentaires de nature variée, 
empruntés à des traités dévotion-
nels (Anselme de Canterbury), à l’ha-
giographie (Guillaume de Volpiano, 
Jacques de Voragine), à des ouvrages 
liturgiques (Sicard de Crémone, 
Guillaume Durand). Puis suit un cha-
pitre sur « Les cinq sens dans la théo-
logie chrétienne », qui expose leur 
traitement patristique (Augustin, 
Grégoire le Grand), et une discus-
sion sur la hiérarchie des sens, spé-
cialement autour de la primauté de 
l’ouïe ou de la vue : repéré chez les 
Carolingiens (Raban Maur), ce débat 
est examiné au xiie siècle avec les 
Victorins, Suger ou Bernard. Il est 
efficacement relié à une illustration 
des Lamentations de Jérémie, exécutée 
à l’abbaye d’Heilbronn (Franconie), 
représentant l’homme face aux deux 
voies de la vie, dont les premiers 
échelons sont constitués par les sens. 
Enfin mis dans la perspective du 
xiiie siècle avec le succès des sermons, 

il ouvre sur la devotio moderna de la fin 
du Moyen Âge par un traité de son 
fondateur, Gérard Grote. Regrettons 
seulement qu’ici cette longue citation 
ne soit pas analysée, et qu’ailleurs le 
lecteur rencontre quelques reprises 
monotones, en particulier pour cer-
tains extraits redonnés à l’identique, 
à distance de quelques chapitres (par 
exemple Giraud de Barri, qu’on pla-
cera plutôt au xiie qu’au xiiie siècle). 
Le chapitre suivant introduit la notion 
de « synesthésie », c’est-à-dire l’inte-
raction des sens entre eux, essentielle 
pour comprendre les effets recher-
chés dans les rituels liturgiques. En 
posant le rite de la dédicace de l’église 
comme l’expression la plus aboutie de 
cette intersensorialité, l’auteur choisit 
plusieurs exemples hétérogènes qu’il 
examine abondamment pour illus-
trer sa position : la poutre monumen-
tale peinte, conservée à Cruïlles en 
Catalogne (datant de 1200 environ), le 
frontispice du Psautier d’Odon d’Asti 
(v. 1120), une initiale du bréviaire 
troyen de Montiéramey (v. 1150).

La deuxième et la troisième par-
ties proposent comme un chemine-
ment sensoriel dans les lieux et les 
temps de la messe (« Faire la messe 
avec les sens »). On y pénètre classi-
quement par le portail, et la sculpture 
est alors convoquée, par le biais de 
reliefs périgourdins (Souillac, Besse). 
Puis on suit dans la sacristie le clergé 
occupé à « préparer son corps à l’acti-
vation sensorielle » à travers les choix 
du vestiaire liturgique. Le gant, la ton-
sure, la chasuble, ainsi qu’un objet 
plus insolite, le peigne liturgique, font 
l’objet de fines analyses, basées prin-
cipalement sur le déroulement du 
pontifical romain du xiiie siècle, sur 
les broderies d’une chasuble italienne 
de Rieti (datée du xve siècle), et sur 
le peigne du musée du Louvre (réa-
lisé à Metz au ixe ou xe siècle). Au 
cœur de l’office se situe le livre litur-
gique (évangéliaire ou sacramentaire), 
pour lequel É. Palazzo reprend une 
expression qu’il avait forgée en 2010, 
celle de « livre-corps ». Différente du 
désormais classique « livre-objet » (dû 
à Jérôme Baschet), cette formule lui 
paraît mieux définir comment l’usage 
liturgique du livre sacré est censé 
« présentifier » le Christ et donner à 
penser l’incarnation. Sa réflexion sur 
l’étroitesse du lien entre livre et corps 
s’appuie sur des études de cas célèbres 
(les rouleaux d’Exultet de Bari, l’Évan-
géliaire de Godescalc, les Évangiles 

de Poitiers). La dimension sonore 
de la liturgie, comme autre « forme 
multisensorielle de l’incarnation du 
Christ », est explorée à travers des 
extraits de traités liturgiques qui com-
mentent le chant de l’introït (Raban, 
Amalaire, Rupert, Sicard, etc.). 
L’illustration qu’il choisit de commen-
ter longuement est un antiphonaire du 
xiiie siècle (conservé au Walters Art 
Museum de Baltimore), qui semble 
en outre suggérer toutes les connota-
tions olfactives du rituel de l’encens. 
La troisième partie emmène le lecteur, 
tous sens éveillés, dans le cours de la 
consécration eucharistique. Recentrés 
sur des exemples du haut Moyen 
Âge, le chapitre initial est entièrement 
consacré à la célèbre plaque d’ivoire 
carolingienne de Francfort (descrip-
tion et iconographie), le second exa-
mine les importants sacramentaires 
de Gellone, de Charles le Chauve, 
de Drogon, ainsi que deux autres 
manuscrits d’origine tourangelle. 
Rattaché à la problématique de l’ou-
vrage dans l’optique d’une « activa-
tion de la synesthésie dans la liturgie 
de la messe », le cas du supposé « car-
tulaire » de Saint-Martin-du-Canigou 
(vers 1200) fait l’objet d’un copieux 
dossier d’étude qui permet de pas-
ser en revue de nombreux objets de 
la messe, dont l’usage doit stimuler 
conjointement tous les sens (calice, 
patène, flabellum, encensoir, cloches et 
olifants).

Dans la dernière partie, l’auteur 
retient pour analyse « deux pratiques 
spécifiques » riches d’implications 
sensorielles : les exercices de dévo-
tion et les rites baptismaux. Pour les 
premiers, les sources sont issues de la 
littérature hagiographique ou vision-
naire qui détaillent la dévotion au 
Christ en croix, le don des larmes, la 
méditation sur la purification du goût 
et du toucher, les visions anticipa-
trices de l’au-delà. Selon la méthode 
adoptée précédemment, des exemples 
artistiques sont posés en miroir face à 
ces extraits (tirés de manuscrits otto-
niens du scriptorium de Reichenau et 
de la Bible d’Étienne Harding). Pour 
analyser le rituel initiatique qu’est le 
baptême, Éric Palazzo utilise les for-
mulaires transmis par les ordines, les 
pontificaux et les sacramentaires, et 
il s’attarde sur les formes variées de 
l’onction, toutes fondées sur le désir 
d’ouvrir les sens. Il retient spéciale-
ment l’apertio aurium (« ouverture des 
oreilles »), essentielle au catéchumène 
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pour apprendre à entendre la parole 
de l’Évangile. Les figurations des 
quatre évangélistes, sous leur forme 
humaine ou zoomorphique, consti-
tuent une modalité de l’incarnation 
du verbe qu’ils annoncent. un dernier 
exemple, tiré des tables de canons 
des évangiles carolingiens d’Autun 
(Flavigny, fin viiie siècle), en fournit 
le modèle du genre. Il synthétise la 
thèse novatrice qui porte l’auteur tout 
au long de l’ouvrage : sortir la liturgie 
de la définition à laquelle l’ont sou-
vent réduit les analyses historiques, 
sous la seule forme d’un ensemble de 
fonctionnalités, pour lui restituer le 
pouvoir que lui accordaient les médié-
vaux, en tant que processus actif de 
« re-présentation » de l’incarnation du 
Christ, réitérée lors de chaque messe.

Véronique Rouchon Mouilleron

Joana Barreto : La Majesté en 
images. Portraits du pouvoir dans 
la Naples des Aragon. Rome, École 
française de Rome, 2013. 500 p., pl. 
coul.

Le livre de Joana Barreto, issu de 
sa thèse de doctorat, est un ouvrage 
ambitieux, visant à reconstruire un 
panorama complet de la Renaissance 
napolitaine à travers l’étude des por-
traits des rois d’Aragon ayant gou-
verné de 1442 à 1501 dans le 
Royaume des Deux-Siciles, seule réa-
lité monarchique dans l’Italie frag-
mentée du xve siècle. La particularité 
et la nouveauté de cette Renaissance 
napolitaine se manifesteraient en effet 
dans l’émergence d’un concept origi-
nal de Majesté, incarnée dans les por-
traits du roi, qu’ils concernent son 
corps physique ou bien ses emblèmes, 
ou encore la représentation de ses 
territoires.

Le livre s’ouvre avec une intro-
duction précisant les propos et les 
étapes du discours, qui se structure 
en dix chapitres repartis en trois par-
ties. La première partie, intitulée 
« Images et imaginaires », se com-
pose de quatre chapitres et interroge 
les thèmes et les choix récurrents de 
la politique artistique des rois ara-
gonais de Naples, révélateurs d’une 
construction consciente de l’image 
du roi. Le premier chapitre met l’ac-
cent sur la provenance ibérique de la 
dynastie aragonaise, à l’origine de son 
goût pour le gothique international et 

l’art flamand, et pour les thèmes apo-
calyptiques et les prophéties messia-
niques. Le protagoniste absolu de ces 
pages est naturellement Alphonse, qui 
en 1432 avait abandonné à jamais ses 
terres natales pour réussir la conquête 
du trône napolitain. Le deuxième cha-
pitre est consacré à l’italianisation pro-
gressive des rois d’Aragon grâce à leur 
appropriation des origines romaines 
du royaume et à l’adoption de 
l’image d’un roi « nouvel empereur ». 
L’assimilation de l’image des rois ara-
gonais à celle des empereurs romains 
passerait notamment par l’invention 
du buste à l’antique, par la réactuali-
sation du thème du triomphe, et sur-
tout par la commande à Pisanello de 
plusieurs monnaies, lieu d’élabora-
tion privilégié du portrait politique 
du roi. Le troisième chapitre inves-
tit l’étude du rapport entre le roi et 
Dieu et des fondements sacrés de 
la monarchie. L’auteur se concentre 
surtout sur l’insertion de portraits des 
membres de la famille royale dans des 
scènes religieuses, en tant que specta-
teurs ou bien à la place des person-
nages sacrés. Pour ces œuvres, de 
nouvelles identifications sont parfois 
proposées, comme c’est le cas pour 
La Vierge à l’Enfant avec saint Antoine 
et saint Georges, rattachée à la période 
napolitaine de Pisanello. Le quatrième 
chapitre prend en compte l’affirma-
tion chez les Aragonais de l’image du 
roi guerrier et leur prédilection pour 
le thème de la bataille. Après avoir 
analysé le succès de l’iconographie du 
roi à cheval, l’auteur se concentre sur 
l’idée d’Histoire à la Renaissance – en 
équilibre entre vérité et mythe – qui 
serait à la base des nombreux récits 
de batailles commandés par les sou-
verains afin de légitimer leur pouvoir. 
Parmi les œuvres étudiées, la porte 
en bronze du Castelnuovo occupe 
une place centrale car porteuse d’un 
discours politique et d’images exem-
plaires réutilisées par la suite à maintes 
reprises.

Dans la deuxième partie de l’ou-
vrage, intitulée « Normes du por-
trait monarchique » et composée de 
trois chapitres, l’auteur s’interroge sur 
la création et le fonctionnement de 
l’image royale. Le cinquième chapitre 
s’attache à la codification de l’image du 
roi à travers la création de types icono-
graphiques. Le portrait numismatique 
devient ainsi le modèle normatif pour 
toutes les autres représentations du 
roi. La reprise, dans les portraits des 

différents souverains aragonais, de 
caractéristiques physiques communes 
– ainsi que la récurrence d’emblèmes 
devenus dynastiques – s’explique-
rait par la volonté de créer une conti-
nuité du corps royal afin de légitimer 
le passage du pouvoir d’un membre à 
l’autre de la famille. Le sixième cha-
pitre est entièrement consacré au De 
Maiestate écrit par Giuniano Maio et 
enluminé par Leonardo Rapicano en 
1492, que Barreto considère comme 
le manifeste de la politique artis-
tique des rois aragonais, et de ce fait 
de leur discours politique. L’auteur 
propose ici une analyse originale du 
manuscrit, dont le sujet est la vertu 
de Majesté, laquelle, loin de rester un 
concept abstrait, est louée dans son 
exemple vivant : le roi Ferdinand. 
Sorte de traité pré-machiavélien, le 
De Maiestate marquerait le summum 
du culte royal promu par la dynastie 
aragonaise et une étape fondamentale 
dans son tournant absolutiste. Le sep-
tième chapitre s’attache à l’analyse de 
l’image du roi se dégageant des rituels 
monarchiques et des fêtes civiques. 
Du fait de la rareté des sources icono-
graphiques pour ce genre de travail, 
l’auteur s’appuie ici sur les descrip-
tions littéraires, offrant une large syn-
thèse des cérémonies et des spectacles 
ayant eu lieu à la cour aragonaise.

Dans la troisième partie de son 
ouvrage, composée des trois der-
niers chapitres, Joana Barreto étu-
die « le rayonnement de la Maiestas », 
à savoir la diffusion de l’image des 
souverains aragonais et la création 
d’une nouvelle image étatique. Dans 
le huitième chapitre, l’auteur s’in-
terroge sur la diffusion des portraits 
des rois d’Aragon dans les cours ita-
liennes contemporaines et dans la 
Naples post-aragonaise. Si l’interpré-
tation politique de certaines récur-
rences des portraits royaux dans les 
autres cours apparaît quelque peu 
forcée, l’analyse de l’instrumentali-
sation de la part des Habsbourg des 
mémoires posthumes des premiers 
rois de la dynastie est quant à elle plus 
convaincante. Le neuvième chapitre 
se concentre sur la transmission de 
l’essence monarchique, c’est-à-dire 
sur le rayonnement de la Majesté du 
roi, d’une part aux autres membres 
de la famille royale et aux nobles et 
humanistes de cour, et d’autre part 
aux princes étrangers proches des 
Aragon. Seule l’assomption d’une 
partie de cette majesté donnerait droit 

au portrait, prérogative par excellence 
du corps royal. De nouveau, l’auteur 
démontre son aisance dans l’étude 
des exemples plus proprement napo-
litains, mais quelques faiblesses dans 
l’analyse comparative avec les autres 
cours, analyse qui semble souvent 
trop « napolitano-centrique ».

Le dixième et dernier chapitre 
est probablement le plus audacieux, 
car il est question ici de la construc-
tion d’une image étatique à la cour de 
Naples. Les portraits du roi, les rési-
dences royales, les images de la ville et 
du territoire, seraient autant de mani-
festations de la majesté royale. Les 
demeures aragonaises seraient ainsi 
le reflet d’une magnificence propre-
ment monarchique, récupérée par la 
suite par la royauté française. Le déve-
loppement des connaissances géogra-
phiques et la diffusion des premières 
cartes du royaume seraient quant à 
elles au service de la construction de 
l’image d’un État moderne et d’un 
discours politique unificateur. Dans 
ce cadre, l’image de la capitale, méto-
nymie du royaume entier, devient 
emblématique : en lui donnant un 
nouveau visage, les rois aragonais 
s’approprient l’image de Naples en 
promouvant l’identification entre le 
portrait du roi et les portraits de la 
ville ; celle-ci étant considérée comme 
une extension du corps royal, les 
modalités de sa représentation dépen-
draient de l’image que les rois veulent 
donner d’eux-mêmes et de l’évolution 
de leur discours politique.

En conclusion, Joana Barreto a le 
grand mérite d’avoir porté un regard 
global sur la période aragonaise de 
Naples, grâce à la maîtrise d’une 
bibliographie aussi vaste que variée 
et au dialogue intelligent entre les 
sources littéraires et iconographiques. 
Cependant, le parti pris d’une distri-
bution thématique de la matière est 
à l’origine de quelques répétitions et 
compromet parfois la perception du 
discours politique propre aux diffé-
rents souverains et la compréhension 
des œuvres principales, dont l’analyse 
est fragmentée en plusieurs chapitres. 
Loin de se proposer de résoudre les 
questions plus proprement stylis-
tiques des œuvres traitées, le travail 
de Barreto se concentre surtout sur 
leur aspect iconographique, ce qui 
ne peut répondre intégralement à la 
question d’une Renaissance napoli-
taine. Par ailleurs – et selon les inten-
tions mêmes de son auteur – ce livre 
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d’approches thématiques. Celles-ci 
sont mises en relation mais sans être 
nécessairement confrontées. Un pre-
mier parti pris est vite affirmé, qui 
correspond à se tenir à un ordre 
chronologique, car « ce serait mal 
connaître l’histoire de l’art que de 
considérer l’artiste commissaire 
comme la pure et la simple manifes-
tation du règne actuel des expositions 
et de leurs organisateurs ». Selon l’au-
teur, la figure de l’artiste commissaire 
n’est pas une invention récente et son 
ambition est d’en saisir les origines et 
d’en retracer l’évolution. La défini-
tion du commissariat est alors forte-
ment élargie. Le second parti pris est 
en contradiction avec une approche 
linéaire puisqu’il consiste à mettre en 
évidence l’hétérogénéité des « exposi-
tions d’artistes ». Deux thématiques 
mises en exergue, l’auto-exposition 
ou les pratiques d’auto-représentation 
et la relation de l’artiste à l’institution, 
révèlent la nécessité d’une approche 
transversale.

Ainsi une mise en perspective 
historique de la question de l’indé-
pendance des artistes constitue la pre-
mière partie de l’ouvrage. Intitulée 
« la voie de l’indépendance », elle 
insiste sur la notion d’autonomie 
(auto-exposition, autogestion, auto-
promotion…), en remontant jusqu’à 
la fin des corporations au xvie siècle 
et l’avènement des académies et des 
ateliers, en passant par les activités 
entrepreneuriales de Damien Hirst 
et Takashi Murakami ou par les artist-
run spaces. Cela pourrait être aussi l’his-
toire des associations et des collectifs 
d’artistes. La question de l’indépen-
dance de l’artiste vis-à-vis du marché 
(plus que de l’institution muséale) est 
davantage le dénominateur commun 
des exemples convoqués que la figure 
et le rôle du commissaire. Le terme 
apparaissant ici par ailleurs comme 
peu approprié puisqu’il est utilisé dans 
sa définition récente équivalente à 
curateur. De la même manière, Bawin 
décrit l’accrochage de l’exposition 
Dada à Berlin en 1920 comme une 
réaction aux « scénographies moder-
nistes de type white cube », notion qui 
ne sera formulée et théorisée que bien 
plus tard par Brian O’Doherty.

C’est sur la relation ambivalente 
entre le musée et les artistes que se 
construit la seconde partie, permet-
tant de rapprocher la redéfinition du 
statut de l’artiste incarnée par Marcel 
Duchamp, des préoccupations scé-

nographiques d’El Lissitzky, Herbert 
Bayer ou encore Frederick Kiesler, 
que l’auteur met en relation avec les 
pratiques artistiques « tenant un dis-
cours réflexif sur la pratique de l’ex-
position », chronologiquement 
postérieures, mais est-ce une consé-
quence ? « Parallèlement au rôle joué 
par les artistes scénographes dans le 
renouvellement de l’exposition se 
sont développées, à compter surtout 
des années 1960, des pratiques artis-
tiques ayant pour sujet ou pour sup-
port l’institution muséale » (p. 108). 
La Boîte-en-valise de Duchamp permet 
ensuite la transition avec les « Musées 
d’artistes » (Broodthaers, Spoerri, 
Oldenburg) qu’Harald Szeemann ins-
tituera à la Documenta 5 en 1972, 
puis l’avènement de la critique ins-
titutionnelle avec les exemples de 
Michael Asher et de Daniel Buren. 
Une étude dialectique entre ce dernier 
et Szeemann suffirait pour distinguer 
les limites fonctionnelles de l’artiste et 
du commissaire.

Enfin, « L’institutionnalisation 
d’un genre » poursuit l’histoire des 
relations entre l’artiste et le musée 
dans le contexte contemporain avec 
l’engouement exponentiel des invita-
tions, commandes et cartes blanches. 
Particulièrement intéressant est le pre-
mier chapitre sur l’implication des 
artistes dans la réactualisation du patri-
moine – notamment avec Warhol et 
Kosuth –, qui permet de revenir sur 
l’analyse, amorcée dans les parties 
précédentes, du rôle qu’ont joué très 
tôt les peintres et les sculpteurs dans 
la gestion du patrimoine et de l’ex-
position, sans pour autant se limi-
ter à l’émancipation de l’exposition 
en tant que médium artistique. Cette 
troisième partie illustre les multiples 
facettes du métier d’artiste. Aux fonc-
tions d’entrepreneur, de scénographe, 
de collectionneur, de sémionaute, de 
chercheur, s’ajoutent celles de direc-
teur, de conseiller artistique ou encore 
de créateur d’ambiances. La formule 
« l’artiste en… » n’a, semble-t-il, pas de 
limite et l’on voit venir celle d’anima-
teur culturel. Bawin cerne la tendance 
du curating d’artiste dans les institutions 
muséales, sans pour autant la dénon-
cer, chacun y trouvant son compte. 
Ce qui lui permet, en épilogue, de 
dessiner le profil du commissaire de 
demain qu’elle envisage conditionné 
par la célébrité et la popularité.

Pour les sociologues de la culture, 
l’exposition est un média qui peut 

aussi faire œuvre. C’est aussi la pré-
occupation de l’auteur : « Cette his-
toire était d’autant plus importante à 
écrire qu’elle ne révèle pas seulement 
une évolution du statut de l’artiste 
et du métier de commissaire, mais 
un phénomène plus large qui pose 
la question de l’exposition comme 
méta-œuvre ». Cependant la démons-
tration révèle surtout qu’au cours du 
xxe siècle, ce sont les pratiques d’ar-
tistes qui ont fabriqué la fonction de 
commissaire.

Remi Parcollet

Ouvrages reçus : 

Florence Bouchet : L’iconogra-
phie du Chevalier errant de 
Tho mas de Saluces. Répertoire 
iconographique de la littérature du 
Moyen Âge (Le corpus de RIL-
MA 3), Brepols, Turnhout, 2014. 
168 p., 46 ill. n. & bl., 48 en coul. 
(hors texte).

Le livre du Chevalier errant a été 
composé par le marquis de Saluces, 
Thomas III, sans doute commencé 
au cours de sa captivité à Turin, 
entre 1394 et 1396, et complété lors 
de son séjour à Paris entre 1403 
et 1405. Roman initiatique, il raconte 
le cheminement du héros, qui se veut 
le double fictif de l’auteur, à la cour 
d’Amour, au palais de Fortune et 
auprès de dame Connaissance. Il est 
conservé dans deux manuscrits enlu-
minés, l’un à Paris, l’autre, endom-
magé par un incendie, à Turin. C’est 
le seul complet et le plus richement 
peint (le BnF fr. 12 559), daté du 
séjour parisien du marquis, qui fait 
l’objet de cette publication. Attribué 
au Maître de la Cité des Dames et à 
son atelier, il comporte quatre-vingt-
treize enluminures, qui sont décrites 
au fil des folios, et reproduites avec 
soin dans deux cahiers, l’un en cou-
leur et l’autre en noir et blanc (selon 
une répartition qui perturbe légère-
ment la linéarité de leur déploiement).

Yvan Loskoutoff dir. : Héraldique 
et numismatique. II, Moyen 
Âge – Temps modernes. Mont-
Saint-Aignan, Presses universitaires 
de Rouen du Hâvre, 2014. 318 p., 
256 ill. n. & bl. et en coul.

[C. de Mérindol « Sceaux et monnaies de 
Louis IX à Charles V » ; M. Gil « Deux 
“pieds-forts” en argent émaillé de Phi-
lippe VI : un premier essai de monnaie-
médaille ? » ; L. Hablot « La pièce et 
la devise : formes et fonctions du dis-
cours emblématique sur les émissions 
monétiformes à la fin du Moyen Âge » ; 
V. Meyer « La place de l’héraldique (et 
de la numismatique) dans les illustra-
tions de thèse en France au xviie siècle » ; 
J. Bouvry « Héraldique, numismatique et 
sigillographie de l’Orient latin aux xiie et 
xiiie siècles dans les collections du Cabi-
net des monnaies et médailles de Mar-
seille » ; J.-Ch. Blanchard « Influences 
réciproques des images numismatiques et 
sigillaires : sceaux et monnaies du duc de 
Lorraine Ferry III (1251-1303) » ; G. Sa-
laün « Relations iconographiques entre 
monnaies et sceaux au Moyen Âge : le 
cas de la Bretagne » ; A. M. Saraiva, M. do 
Rosário Morujão, M. Metelo de Seixas 
« L’héraldique dans les sceaux du clergé 
séculier portugais (xiiie-xve siècles) » ; 
A. Saccocci « L’héraldique et l’icono-
graphie des Carrara de Padoue sur les 
monnaies, les sceaux, les miniatures et 
les fresques (1348-1405) » ; L. Passera 
« Armoires, sceaux et monnaies des pa-
triarches d’Aquilée (xiiie-xve siècles) : 
entre pouvoir religieux et pouvoir impé-
rial » ; L. Jouvet « L’écu armorié et le bou-
clier à l’antique : héraldique et ornements 
antiquisants dans la médaille italienne du 
xve siècle » ; Y. Louskoutoff « Les mé-
dailles dans la symbolique armoriale du 
pape Grégoire XIII (1572-1585) »]

Sophie Jugie et Catherine Tran-
Bourdonneau dirs : Les retables 
de la Chartreuse de Champmol. 
Musée des Beaux-arts de Dijon, 
Gand, Snoeck, 2014. 180 p., nombr. 
ill. en coul.

Le retable de la Crucifixion et celui 
des Saints et martyrs, sculptés par 
Jacques de Baerze et polychromés par 
Melchior Broederlam, ont été exécu-
tés pour la chartreuse de Champmol 
(le premier, destiné à l’autel du che-
vet de l’église, l’autre, pour la salle du 
chapitre) et les étapes de leur pro-
duction figurent dans les comptes 
ducaux entre 1390 et 1401. Ils ont 
connu une belle campagne de res-
tauration, entre 2011 et 2013, et ils 
peuvent être contemplés sous une 
nouvelle présentation dans le Musée 
des Beaux-arts de Dijon. En tant que 
« objets-frontière » entre historiens 
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de l’art, chimistes et restaurateurs, ils 
sont abordés ici selon une approche 
pluridisciplinaire et illustrés de clichés 
souvent fascinants.

Vittoria Camelliti et Alessia Trivel-
lone dirs : Un Medioevo in lungo 
e in largo da Bisanzio all’Occi-
dente (VI-XVI secolo), Studi per 
Valentino Pace. Pacini editore, Pise, 
2014. 319 p., 123 ill. en n. et bl.

Réuni en l’honneur du soixante-
dizième anniversaire du professeur 
Valentino Pace, ce recueil, en assu-
mant la variété des thèmes abordés, 
peut, à juste titre, revendiquer l’origi-
nalité scientifique des contributions 
qui s’y trouvent rassemblées.

[A. Taddei « L’impresa musiva giusti-
nianea nella Santa Sofia di Costantinopoli. 
Una lettura orientale » ; L. Chinellato « Il 
colore nella plastica del sec. VIII tra trat-

tatistica e riscontri materiali : i casi di 
Cividale, Brescia e Disentis » ; P. Raimo 
« La produzione scultorea nell’Italia lon-
gobarda del IX secolo : alcuni esempi di 
capitelli compositi e d’ispirazione corin-
zia » ; S. La Mantia « Come il vento con 
i papaveri. L’immagine del martire e 
le nuove simbologie floreali nell’Alto 
Medioevo » ; G. Pollio « Alcuni sug-
gerimenti sull’aspetto della chiesa di 
Santa Maria in Pallara nel Medioevo 
attraverso le fonti » ; D. Preradovic 
« Committenti e donatori nell’Adria-
tico bizantino tra IX e XI secolo (note 
preliminari) » ; S. Silvestro « Gregoriani 
e Normanni nella storiografia napole-
tana » ; N. Bertoni Cren « Il crocifisso 
ligneo borgognone di Varenne-l’Arconce 
e la plastica renana dell’XI secolo » ; 
V. Del Re « L’iconografia delle quat-
tro donne piangenti. I casi di Aquileia, 
Sant’Angelo in Formis, Venezia, tra 
anomalie iconografiche e trasmissione 
di modelli » ; A. Trivellone « Il corpo di 
Maria : l’umanizzazione della Vergine 

nelle miniature di Cîteaux all’inizio del 
XII secolo » ; M. Gianandrea « Focus 
su Oderisio da Benevento. I picchiotti 
bronzei di Santa Cristina a Sepino » ; 
F. Coden « L’arredo liturgico di San 
Clemente al Vomano e la sua influenza 
in terra abruzzese » ; F. Gangemi « La 
muratura pseudoisodoma nell’architet-
tura medievale del Molise » ; E. Di Natale 
« L’apparato scultoreo della cattedrale di 
Massa Marittima (XII secolo) : una let-
tura in chiave contestuale » ; G. Unfer 
Verre « Una Bibbia parigina di primo 
Duecento a Lucca. Il ms. 356 della 
Biblioteca Statale » ; A. Acconci « Arte 
per il Patrimonium Sancti Petri. Il Cristo 
deposto di San Lorenzo in Campagna 
(Amaseno), relitto di un gruppo ligneo 
medievale » ; F. Tonzar « Il santo frate 
negli affreschi staccati del Tempietto lon-
gobardo di Cividale del Friuli : un’ipotesi 
francescana » ; F. Zaga « La Dormitio 
della Cattolica di Stilo : riflesso dell’età 
angioina » ; D. De Franceschi « Mosaici 
trecenteschi marciani : appunti di stile » ; 

V. Gebhard « L’immagine di Federico 
II nella Firenze del Trecento : la Cronica 
illustrata del Villani » ; A. Sgambati « Il 
rapporto tra scultura lapidea ed oreficeria 
nel XIV secolo : un’ipotesi su Andriolo 
De Santi tra Veneto e Friuli » ; M. Ferrari 
« Gigli di Francia, leoni di Boemia. Su 
un perduto ciclo pittorico visconteo nel 
Palazzo Reale di Milano » ; F. Fratta « Di 
prati in fiore, di balene “et altre maravi-
glie” un inedito soffitto dipinto cividalese 
della prima metà del Quattrocento » ; 
C. Challeat « Arte della Borgogna, arte 
borgognona : ritorno su una defini-
zione » ; C. Pasqualetti « Collemaggio, 
Celestino V e un affresco millenaris-
tico » ; P. Tarantelli « Arte “cancel-
lata” alcuni inediti per un catalogo delle 
Vergini sagge e stolte in Triveneto » ; 
V. Camelliti « La città in una mano. 
Per una storia della rappresentazione di 
modelli urbani dalle origini all’Occidente 
medievale » ; R. Tollo « La spina nella 
zampa. Trasmigrazioni di un soggetto 
iconografico ».]


