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tion de la sculpture et de la peinture. 
Il est dommage que les exemples ita-
liens ne soient évoqués qu’à travers 
cette approche matérielle, par ail-
leurs féconde, car on ne saurait négli-
ger les liens politiques qui unissent la 
couronne d’Aragon et l’Italie dès la 
fin du xiiie siècle, et leurs prolonge-
ments en termes de circulation artis-
tique et d’échanges stylistiques.

Deux contributions traitent de 
l’Ile-de-France. I. Marquette propose 
de nouveaux éclairages sur une statue 
mariale de calcaire, conservée dans la 
chapelle Notre-Dame du Salut de la 
congrégation des Assomptionnistes 
à Paris, et dont l’histoire est très 
dépendante de son arrivée sur le 
marché au xixe siècle. La ronde-
bosse, comparée à des Vierges pari-
siennes du milieu du xiiie siècle, est 
rapprochée de la statuaire produite 
à Saint-Germain-des-Prés dans l’en-
tourage de Pierre de Montreuil dans 
les années 1245-1255. L’histoire de la 
Vierge à l’Enfant du prieuré de Saint-
Martin-des-Champs, statue en bois 
polychromé, datée de 1140 ou un peu 
avant, est étudiée par P. Plagnieux. Il 
l’envisage sous l’aspect de sa contex-
tualisation architecturale et liturgique, 
insérée au cœur de cette priorale pari-
sienne qualifiée de « parangon de 
la liturgie clunisienne » – selon une 
méthode qu’on pourra confronter à 
celle utilisée par M. Sureda.

Pour finir, deux communications 
s’inscrivent dans une démarche thé-
matique, autour du type des Vierges 
assises (P.-Y. Le Pogam) et du motif 
du trône marial (J.-R. Gaborit). Sur 
la base de comptages partiels, mais 
obtenus par le croisement de réper-
toires généraux et régionaux dans 
les frontières de la France actuelle, 
des statistiques évaluent le nombre 
de Vierges sculptées du xive siècle 
représentées en position assise. Pour 
expliquer leur succès, plusieurs pos-
sibilités conjointes sont envisagées 
de façon très probante : création en 
série ; format assis facilitant l’amé-
nagement d’une cavité à reliques ; 
topos d’une Madone en trône posée 
sur l’autel – pour lequel l’auteur 
accorde ici plus de foi aux témoi-
gnages illustrés et littéraires que ne le 
fait M. Sureda ; mais aussi reproduc-
tion d’un modèle prestigieux roman ; 
voire, comme l’a proposé ailleurs 
M.-P. Subes, « résistance » au type 
« debout », ressenti probablement 
comme septentrional. Prolongeant 

la réflexion, J.-R. Gaborit enquête 
sur l’adéquation des diverses termi-
nologies (Vierge trônant, Vierge en 
majesté, Sedes Sapientiae, thronus, cathe-
dra, etc.). Puis il propose un ample 
échantillonnage, minutieusement 
décrit, de représentations sculptées 
du trône de Marie, d’époques romane 
et gothique.

Toutes ces considérations variées 
concernent, d’une façon ou d’une 
autre, les Vierges du diocèse du 
Comminges (Haute-Garonne), dont 
N. Andrieu livre les premiers résul-
tats d’inventaire. Surtout, elles entrent 
en résonance avec l’important corpus 
des statues nord catalanes, mis au 
point pour les Pyrénées-Orientales. 
Considéré comme exhaustif, il com-
prend cent cinquante Vierges (dont 
la moitié date du xive siècle) et neuf 
autres, mentionnées dans les sources, 
mais non conservées. Nombre de ces 
sculptures, en amont de l’exposition 
à laquelle était adossé ce colloque, 
ont fait l’objet de belles restaura-
tions que souligne la qualité pho-
tographique. Il est ainsi possible à 
J.-R. Mathon de proposer plusieurs 
tableaux synthétiques d’un grand 
intérêt (par exemple sur la nature des 
matériaux rapportée aux zones géo-
graphiques…). Ce répertoire pré-
cieux pourra dorénavant continuer 
d’exister de façon autonome.

[Jean-René Gaborit « Préface » ; 
Marie-Pasquine Subes « Remer ci-
ements ; Avant-Propos » ; Paul Bretel 
« Les miracles de Notre-Dame » ; 
Marc Sureda i Jubany « Les lieux de la 
Vierge, notes de topo-liturgie mariale 
en Catalogne (xie-xve siècles) » ; 
Paola Antonella Andreuccetti « L’uso 
del colore nelle Madonne lignee 
e lapidee in Toscana » ; Françoise 
Baron « Un groupe de Vierges 
méridionales du xive siècle : Lluc 
(Majorque), Lyon, Toulouse » ; 
Nicole Andrieu « Les Vierges en 
Comminges, inventaire, étude et 
restauration » ; Isabelle Marquette 
« Nouveaux éclairages sur une Vierge 
à l’Enfant du milieu du xiiie siècle » ; 
Philippe Plagnieux « La Vierge à 
l’Enfant du prieuré parisien de Saint-
Martin-des-Champs : son inser-
tion dans le contexte architectural et 
liturgique » ; Pierre-Yves Le Pogam 
« Les Vierges assises gothiques : un 
héritage passéiste ou une typologie 
signifiante ? » ; Jean-René Gaborit 
« Le trône de la Vierge, essai de 
typologie » ; Jean-Bernard Mathon 

« Remerciements ; Introduction : 
un outil pour la recherche » ; sous la 
direction de Jean-Bernard Mathon : 
Guillaume Dalmau, Catherine Rogé-
Bonneau, Christiane de Castaigner, 
Isabelle Jubal-Desperamont, Dinh 
Thi Tien « Corpus des Vierges 
à l’Enfant (xiie-xve siècles) des 
Pyrénées-Orientales ».]

Véronique Rouchon Mouilleron

Frédéric Elsig, Térence Le Des-
chault de Monredon, Pierre Alain 
Mariaux, Brigitte Roux, Laurence 
Terrier (dir.) : L’image en ques-
tions. Pour Jean Wirth. Genève, 
Librairie Droz, Collection Ars longa 
4, 2013. 344 p., 96 ill. en n. et bl.

Trente-neuf contributions ont été 
rassemblées dans ce volume d’hom-
mage à Jean Wirth, sous la forme 
d’études brèves, ciblées et effi-
caces. La première partie, consacrée 
à « L’œuvre et l’artiste », s’ouvre sur 
une passionnante étude de séman-
tique historique médiévale, autour 
du terme architectus, de sa variante tar-
dive et italienne architector, et des glis-
sements de ses significations selon le 
contexte de ses occurrences : « expert 
en maçonnerie », « en charpenterie », 
« bâtisseur » peuvent être proposés 
comme autant d’équivalents selon les 
textes et les siècles, voire aussi le sens 
plus inattendu d’« évêque », mais 
finalement jamais celui d’« archi-
tecte », tel qu’on l’entend à partir de 
la Renaissance et jusqu’à nos jours. 
Parmi les contributions – qu’il n’est 
pas possible de signaler toutes ici, 
faute de place – M. Milman a rédigé 
une séduisante notice sur une innova-
tion de Petrus Christus. La représen-
tation de bulles (d’eau ou de savon), 
qu’elle décèle flottant dans l’espace 
du tableau L’orfèvre dans son atelier 
(1449), constitue une création pour 
un thème lié à celui de l’homo bulla, qui 
ne deviendra un topos dans l’iconogra-
phie de la Vanité qu’au xvie siècle. 
V. Stoïchita ouvre un petit dos-
sier relatif à la traduction visuelle du 
corps du Christ après la résurrection, 
en choisissant le Christ nu sculpté 
par Michel-Ange (conservé à Rome, 
à Santa Maria sopra Minerva, 1519-
1520). Son attention est retenue par 
une peinture d’Alessandro Allori 
(aux musées royaux de Bruxelles, 
vers 1560), qui insère, comme une 

statue vivante, une copie du même 
Cristo ignudo de Michel-Ange. La mise 
en scène de ce vigoureux nu et son 
positionnement entre les deux saints 
médecins, Côme et Damien, exhi-
bant la planche d’un écorché, invitent 
à la confrontation, toute théologique, 
entre le corps christique ressuscité et 
le corps humain anatomique.

Dans la deuxième partie qui déve-
loppe des « Questions d’iconogra-
phie » (mais la première n’en était-elle 
pas nourrie, elle aussi ?), une mention 
revient à la tentative de P. A. Mariaux 
de changer notre regard et notre 
interprétation portés sur la fameuse 
Claricia du psautier éponyme de 
Baltimore (Walters Art Museum) 
– cette Claricia que les travaux pas-
sés ont habitué à envisager comme la 
première auto-représentation d’une 
artiste féminine à la fin du xiie siècle. 
E. Clapasson investit l’image de 
Fortune chez Guillaume de Machaut, 
en particulier dans le Livre du Voir Dit 
(BnF fr. 1584, 1370-1377). À partir 
d’une étude fine mettant en perspec-
tive les vers du poète en vernaculaire, 
la mise en page de l’image et les ins-
criptions en latin, l’auteur montre le 
simple rôle d’exécutant du peintre, 
et il repositionne Guillaume face 
aux autorités antiques qu’il invoquait 
pour mieux asseoir sa légitimité.

Pour mieux juger de la « Réception 
et perception de l’image », le troi-
sième volet couvre un vaste champ 
chronologique, depuis les reliquaires 
du xiie siècle (A. Braem) jusqu’à 
l’écartèlement de Pissarro entre 
deux tendances, l’une « moderne » 
et l’autre sensible à l’ornement et à 
la qualité décorative que lui paraissait 
représenter la « tradition » gothique 
(P. Vaisse). Entre deux, F. Deuchler 
offre un aperçu des gestes et des 
comportements corporels nouveaux 
de l’âge gothique, qui pourront ser-
vir de remarques préliminaires à son 
ouvrage annoncé, et à présent paru, 
Strukturen und Schauplätze der Gestik : 
Gebärden und ihre Handlungsorte in 
der Malerei des ausgehenden Mittelalters 
(Berlin, de Gruyter, 2014).

Enfin, « En marge de l’image », 
mais au cœur de problèmes essen-
tiels à l’histoire de l’art, J.-Y. Tillette, 
autour de la notion de couleur, envi-
sage l’analogie entre le domaine du 
discours et celui de la peinture. Après 
avoir montré comment le color rhé-
torique est d’abord entendu comme 
maquillage, par opposition à la 

Véronique Rouchon Mouilleron.
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vérité sans fard, il s’interroge sur le 
moment où ces colores, pris au sens 
de « figures de mots », connaissent 
un retournement vers une valeur 
positive. Leur réhabilitation semble 
acquise au début du xiiie siècle(avec 
le Graecismus d’Évrard de Béthune), 
non parce que les couleurs rhéto-
riques ne seraient plus vues comme 
mensongères, mais précisément 
parce que leur fausseté est jugée plai-
sante et utile. Portée par un même 
souci de conférer aux notions leur 
sens historique, A. Guerreau-Jalabert 
se propose le projet ambitieux de sai-
sir les éléments de la structuration 
médiévale du monde. Pour ce faire, 
elle défend la thèse très convain-
cante d’une pensée analogique orga-
nisée par le rapport spiritus et caro, 
fonctionnant comme un binôme aux 
multiples variables, qui traverse le 
système de représentations médiéval.

On notera pour finir combien, 
derrière ces champs d’étude variés, 
d’importantes lignes de force com-
munes irriguent l’ouvrage. On y 
perçoit ainsi – chose rare pour un 
volume de mélanges – les conver-
gences thématiques et méthodolo-
giques qui ont rassemblé auprès de 
Jean Wirth, et uni autour de lui, ses 
élèves et amis.

[Alain Guerreau « Architectus dans 
les textes latins. Fin du ive siècle – 
fin du xiiie siècle » ; Arturo Carlo 
Quintavalle « I modelli dell’Antico e 
la Riforma Gregoriana » ; Jean-Pierre 
Caillet « Retour sur les grands portails 
romans. Essai sur les causes de leur 
essor » Fabienne Joubert « Le jubé 
de la cathédrale de Strasbourg Genius 
loci ou migration naturelle des sculp-
teurs Herbert » ; L. Kessler « Optical 
art before Assisi » ; Nicolas Schätti 
« Gossuin de Bomel, Perrin Rolin, 
Hennequin Jardyn et l’orfèvrerie 
« savoyarde » durant la première moi-
tié du xve siècle » ; Philippe Lorentz 
« Les Crucifixions du Maître de 
Dreux Budé avant ou après 1450 » ; 
Miriam Milman « Petrus Christus, 
un précurseur. Révélations de 
L’orfèvre dans son atelier (Saint Eloi, 
1449) du Metropolitan Museum » ; 
Frédéric Elsig « Homo viator quelques 
observations sur le Chariot de foin 
de Jheronimus Bosch » ; Oskar 
Bätschmann « Narcisse, le décou-
vreur de l’image » ; Victor I. Stoichita 
« Michel-Ange et la cosa mirabile » ; 
Laure Eynard « Humbert Mareschet 
et les peintures murales de Payerne » ; 

François Boespflug « Le Crucifix 
hors d’atteinte ? Du graffito du 
Palatin aux outrages des iconoclastes 
de la Réforme » ; Agostino Paravicini 
Bagliani « Grégoire VII et l’excom-
munication. À propos des figures des 
apôtres Pierre et Paul sur les bulles 
pontificales » ; Brigitte Roux « Jean 
qui pleure remarques sur la cruci-
fixion des évangiles de Gerresheim » ; 
Pierre Alain Mariaux « Qui a peur 
de Claricia ? » ; Serena Romano 
« Allégorie de la déviance. La Folie 
de Giotto dans la chapelle d’Enrico 
Scrovegni à Padoue » ; Térence Le 
Deschault de Monredon « La femme 
au faucon » ; Emmanuel Clapasson 
« Guillaume de Machaut “qui de 
Fortune descrisoit l’ymagë” » ; 
Damien Cerutti « Écrire, prier et sau-
ver des âmes. La décoration de la cha-
pelle Bardi à Santa Maria Novella » ; 
Jean-Michel Spieser « Remarques sur 
le programme iconographique de 
la Pantanassa de Mistra » ; Corinne 
Charles « Iconographie courtoise, 
amour charnel et mariage. Les coffres 
du Veneto » ; Cécile Dupeux « À pro-
pos d’un plateau de table représentant 
les âges de la vie » ; Max Engammare, 
« Bethsabée ou Suzanne ? Réflexions 
iconographiques pour un ama-
teur de jolies femmes » ; Marcel 
Roethlisberger « Thèmes de paires 
de tableaux baroques » ; Andreas 
Braem « Sub certa promissione resti-
tutionis. Beraubung, Verkauf und 
Verpfändung mittelalterlicher 
Reliquiare » ; Michel Pastoureau, 
« Quand les carottes étaient 
blanches les pièges de l’anachronisme 
dans l’étude des couleurs médié-
vales » ; Florens Deuchler, « Notes 
autour du décodage des modes ges-
tuels : le langage corporel gothique 
1200-1400 » ; Frank Muller « Le 
moment de l’athéisme dans l’icono-
clasme de l’époque de la Réforme » ; 
Lorenz E. Baumer « La sculpture 
grecque originale dans les collections 
européennes butin de guerre, objet de 
collectionnisme et emblème du phil-
hellénisme » ; Leïla el-Wakil « Petite 
pièce de circonstance entre patri-
moine et tourisme » ; Pierre Vaisse 
« Pissarro et le gothique » ; Michel 
Aberson « Obscénités équestres » ; 
Jean-Yves Tilliette « Color. Petite 
histoire d’une notion rhétorique » ; 
Laurence Terrier, « La présence du 
Christ dans l’eucharistie la conception 
originale de Guibert de Nogent » ; 
Anita Guerreau-Jalabert, « Spiritus et 

caro. Une matrice d’analogie géné-
rale » ; Philippe Borgeaud « D’une 
poupée au corps divin » ; Brenno 
Boccadoro « Limite et transgression 
dans la théorie musicale antique » ; 
Alain Dufour, « Comment Henri IV 
et Théodore de Bèze ont rêvé de rap-
procher Catholiques et Protestants 
dans la France de leur temps ».]

Véronique Rouchon Mouilleron

Tanya J. Tiffany : Diego Veláz-
quez’s early Paintings and the 
Culture of Seventeenth-century 
Seville. The Pennsylvania State Uni-
versity Press, 2012. 239 p. 70 ill. coul. 
et n. et bl.

Depuis les importantes exposi-
tions de 1996 (Édimbourg) et 1999 
(Séville), l’intérêt des historiens de 
l’art pour les premières années d’ac-
tivité de Diego Velázquez à Séville 
ne s’est guère démenti. L’apparition 
régulière de nouveaux tableaux, les 
revirements d’attributions et les 
découvertes documentaires entre-
tinrent et stimulèrent efficacement la 
recherche, de sorte que la parution de 
Diego Velázquez’s early Paintings and the 
Culture of Seventeenth-century Seville est, 
plus de dix ans plus tard, pleinement 
justifiée. Dans son ouvrage Tanya 
J. Tiffany se livre à un très utile exer-
cice de synthèse et de remise à jour des 
différents aspects et problématiques 
qui entourent la jeunesse du peintre, 
sa formation et le milieu culturel 
dans lequel il évolua. Après une large 
introduction intitulée « Velázquez 
in Pacheco’s “Gilded Cage” for-
mule empruntée au biographe 
Antonio Palomino (1655-1726), 
l’auteur choisit cinq thématiques 
liées à une ou plusieurs œuvres pré-
cises comme autant d’angles d’ap-
proche et clefs de compréhension 
de l’art de Velázquez : « Devotion 
and Desire : The Immaculate Conception 
and Saint John » ; « Portraiture and the 
“Virile Woman” Madre Jeronima de la 
Fuente » ; « A Bodegon and a Collector : 
The Waterseller of Seville » ; « African 
Slaves and Christian Salvation : The 
Supper at Emmaus » ; « The Lure of the 
Court ».

L’introduction commence par 
une analyse de L’Adoration des Mages 
(Madrid, musée du Prado) – pre-
mier tableau daté de l’artiste (1619) –, 
témoignant semble-t-il d’un souci de 

ne pas plaquer une réflexion toute 
faite sur les œuvres mais de procé-
der par allers-retours entre théories, 
histoires culturelles et les tableaux 
eux-mêmes. Si l’auteur réussit effica-
cement à restituer le climat intellectuel 
et artistique de Séville au xviie siècle, 
notamment les débats et les relations 
d’amitié et d’émulation au sein de la 
société savante qui fréquentait la mai-
son de Pacheco, maître et beau-père 
de Velázquez, sa tentative de défini-
tion du premier style de l’artiste reste 
peu convaincante. Bien qu’elle ne 
manque pas de signaler, reproduire 
et commenter les dernières propo-
sitions d’attributions (L’éducation 
de la Vierge, New Haven, Yale Art 
Gallery ; Saint Jean-Baptiste au désert, 
Chicago, Art Institute ; L’Immaculée 
Conception, Séville, Fundacion Focus-
Abengoa), son jugement à leur égard, 
négatif dans tous les cas, ne s’appuie 
sur aucune démonstration probante 
alors même qu’il existe de sérieux 
arguments en faveur des tableaux. 
Sans éluder le fait que ces œuvres 
sont au cœur de débats d’experts, 
l’auteur n’explicite pas véritablement 
la teneur de ces débats et, voulant 
sans doute éviter de prendre parti ou 
croyant opter pour une position pru-
dente, finit par donner l’impression 
de les exclure catégoriquement du 
corpus. Le nom de l’artiste suivi d’un 
point d’interrogation aurait certaine-
ment été une solution plus heureuse 
et plus juste à l’égard de ces œuvres 
toujours vivement discutées [nous 
sommes à titre personnel convaincu 
de l’authenticité des trois tableaux].

Dans le premier chapitre, considé-
rant L’Immaculée Conception et le Saint 
Jean à Patmos de Londres (National 
Gallery) à travers le prisme de leur 
commanditaire (le monastère de 
Nuestra Señora del Carmen), l’auteur 
resitue efficacement ces œuvres dans 
le double contexte du rôle de fer de 
lance joué par Séville dans la promo-
tion du culte immaculiste et du lien 
spirituel particulier entretenu par les 
carmélites avec ce dogme en devenir.

Le deuxième chapitre s’inté-
resse quant à lui au Portrait de la Mère 
Jeronima de la Fuente (1620), dont on 
connaît deux versions autographes 
(Madrid, musée du Prado ; Madrid, 
coll. part.) Agée de 65 ans, la reli-
gieuse demanda au peintre d’exécuter 
son portrait alors qu’elle s’apprê-
tait à partir fonder le premier cou-
vent féminin d’Extrême Orient. 





































































