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BIBLIOGRAPHIE CRITIQUE Michele Tomasi : Le arche dei 
santi. Scultura, religione e politica 
nel Trecento veneto. Rome, Viella, 
Études lausannoises d’histoire de 
l’art, 13, 2012. 338 p., 85 ill. en n. et 
bl. et 24 en coul.

Dans l’Italie du xive siècle, les 
tombes monumentales des saints 
sont spécialement concentrées sur 
deux régions, en Toscane et sur une 
large aire au nord de l’Adriatique. 
C’est là que cet ouvrage puise sa 
matière, dans une série de vingt-deux 
sépulcres sculptés, répertoriés en 
Vénétie (avec une dense implantation 
à Padoue, Venise, Vérone, Trévise, 
Vicence), en Frioul-Vénétie Julienne 
(Aquilée, Udine), en Romagne (Forlì, 
Faenza, Imola), jusqu’aux côtes d’Is-
trie et de Dalmatie (Zara/Zadar, 
Traù/Trogir, Capodistria/Koper). 
Ces exemples sont traités dans un 
corpus alphabétique de soixante 
pages qui, sans être un catalogue rai-
sonné, fournit de précieuses analyses 
synthétiques et toute la bibliographie 
récente.

Dès l’introduction, l’auteur adopte 
un point de vue englobant et inter-
disciplinaire, et insère ses analyses 
matérielles et artistiques dans une 
réflexion large autour du culte de la 
sainteté et de son orchestration, aux 
frontières du religieux et du poli-
tique. La tombe du saint est un indice 
visible d’autonomie pour les institu-
tions communales, ecclésiastiques 
et religieuses, qui contribuent à sa 
commande, à son financement ou 
à sa gestion. Le ralentissement gra-
duel de la production de ce type de 
monument funéraire, repérable dès 
le milieu du Trecento, et évident 
au Quattrocento, semble accompa-
gner la marche centralisatrice vers les 
États régionaux, et la montée de l’hé-
gémonie de Venise sur ces territoires 
du nord-est de la péninsule.

L’ouvrage suit un ordonnance-
ment très médité en six chapitres. Le 
premier présente la question de l’as-
pect originel et de la conservation des 
tombes, et prend appui sur une docu-
mentation, souvent d’une exception-
nelle richesse, produite à l’époque 
moderne. En dehors du bel arcosolium 
de saint Isidore, dans la chapelle épo-
nyme de la basilique de Venise (1355), 
et du monument des quatre Vierges 
dans la basilique d’Aquilée (1330), 
aucun de ces monuments n’est resté 
intact. Les aléas de leur réception sont 

intégrés, autant que possible, dans les 
rythmes de l’histoire politique et des 
réformes liturgiques. Évitant la faci-
lité d’un enchaînement de monogra-
phies, l’auteur propose habilement 
une typologie de ces tombes qui per-
met d’en dégager la solution la plus 
répandue : un sarcophage surélevé 
sur colonnettes ou caryatides (connu 
sous la dénomination allemande de 
Stützenschrein).

Pour expliquer le succès de cette 
formule, la réflexion porte sur les 
notions d’elevatio et d’incubatio, mais 
aussi sur les implications liturgiques 
d’un autel attenant à la tombe. Sont 
ainsi inventoriées très finement les 
raisons matérielles, dévotionnelles et 
symboliques susceptibles de confé-
rer à la sainteté du défunt une visi-
bilité et une tangibilité efficaces. À 
côté de ces Stützenschreine, il existe 
aussi le type funéraire du sarcophage 
mural, fixé en saillie sur la paroi. S’il 
est très employé en Toscane, il n’est 
pas absent de l’aire vénète, comme 
en témoigne l’arcosolium vénitien de la 
chapelle Saint-Isidore. S’interrogeant 
sur l’existence d’un modèle suscep-
tible de faire autorité dans ces terri-
toires, l’auteur préfère retenir, plutôt 
que le monument souvent invo-
qué de saint Dominique à Bologne 
(1263-1267), celui contemporain de 
saint Antoine à Padoue. Ainsi s’ouvre 
une alternative stimulante, entre 
l’exemple dominicain de Bologne, 
abondamment sculpté d’épisodes 
hagiographiques de la main même de 
Nicola Pisano, et le spécimen francis-
cain de Padoue, dont la richesse tient 
à la seule préciosité de ses matériaux 
polychromes de marbre fin.

Le troisième chapitre traite des 
commanditaires et de leurs inten-
tions. Au-delà des études de cas très 
développées, un réseau de forces 
agissantes, hostiles ou convergentes, 
est dépeint autour de la promo-
tion des nouveaux cultes ou le réveil 
d’anciens. Pour célébrer la mémoire 
des saints Hermagoras et Fortunat, 
un grave conflit oppose, avant 
1348-1349, le patriarche d’Aqui-
lée, Bertrand de Saint-Geniès, et la 
ville de Grado, aiguillonnée en sous-
main par Venise. Au contraire, pour 
le bienheureux franciscain Orderic 
de Pordenone, à Udine, on voit 
Mineurs, commune et patriarche 
intervenir rapidement et de concert 
pour favoriser l’érection de son tom-
beau (1331, actuellement à Santa 

Maria del Carmine). À côté des ordres 
Mendiants dont le patronage artis-
tique est bien connu, une figure sort 
réévaluée des analyses de M. Tomasi, 
celle de l’évêque, alors que l’émer-
gence des communes, des riches laïcs 
et des seigneurs semblait aller de pair 
avec une lente phase de reflux de 
l’autorité épiscopale à partir de 1200. 
À travers la gestion du culte des 
saints s’affirme donc le dynamisme 
social de la cité, non seulement dans 
les démarches politiques et diploma-
tiques de ses principaux acteurs, mais 
aussi par la production littéraire, épi-
graphique, iconographique et artis-
tique qui l’accompagne.

Les deux chapitres suivants 
prennent en compte le message 
visuel dont la tombe est porteuse, 
par ses choix illustratifs et ses textes 
épigraphiques. Par exemple, pour les 
saints des débuts du christianisme, 
la mise en scène se fait volontiers 
archaïsante. En l’honneur de Simon 
et Jude, à Vérone, on remploie un 
sarcophage paléochrétien (1395, à 
S. Giovanni in Valle) ; pour Isidore 
de Chio, à Saint-Marc de Venise, le 
motif de l’arcosolium est utilisé comme 
une formule antique et byzanti-
nisante ; pour Luc, à la basilique 
Sainte-Justine de Padoue (1316), le 
décor de plaques d’albâtre sculp-
tées se veut la reproduction authen-
tifiante du coffre originel de plomb, 
tel que le décrivait le texte de l’in-
vention de ses reliques (trois bœufs, 
une croix et les lettres S.L.E. qu’on 
s’empresse de lire « saint Luc évan-
géliste »). La certification d’authenti-
cité passe souvent par les formules 
épigraphiques, y compris lorsqu’elles 
étaient illisibles ou incompréhen-
sibles pour le fidèle. D’intéressants 
paragraphes concernent ici l’im-
pact visuel et les niveaux de déchif-
frement possible de ces inscriptions. 
Ce cinquième chapitre prend en 
compte encore d’autres éléments 
ajoutés, qui construisent et étendent 
un espace de sacralité autour et au-
delà de la tombe elle-même : les ex-
voto, luminaires, linges, baldaquins, 
chapelles éponymes, mais aussi les 
cérémonies, liturgiques ou civiles, les 
images et légendes hagiographiques. 
Enfin, l’ultime chapitre traite des 
artistes et ateliers qui ont répondu à 
ces commandes, et rappelle le profil 
de maîtres talentueux, aux parcours 
variés, tels le sculpteur anonyme de 
la tombe du bienheureux Henri de 
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Bolzano à la cathédrale Saint-Pierre 
de Trévise (1315), Marco Romano 
avec le splendide gisant du pro-
phète Siméon à Venise (1318, église 
Saint-Siméon), ou encore Filippo de 
Santi, pour la tombe d’Orderic de 
Pordenone à Udine (1331).

Sous des approches différenciées 
de l’art funéraire qui croisent hagio-
graphie, anthropologie, politique et 
archéologie, le livre de M. Tomasi 
réussit pleinement à intégrer les 
objets constitutifs de son corpus 
dans une véritable histoire matérielle 
de la sainteté.

Véronique Rouchon Mouilleron

Isabelle Lecocq : Les vitraux de la 
seconde moitié du xvie siècle et de 
la première moitié du xviie siècle 
conservés en Belgique. Provinces 
du Brabant wallon, de Hainaut, 
de Liège et de Namur. Turnhout, 
2011, 792 p. (Corpus vitrearum-Bel-
gique, tome VI).

Le Corpus vitrearum a pour 
ambition la publication exhaustive 
des vitraux antérieurs à 1800 suivant 
des directives communes à ses qua-
torze pays membres. Le comité belge 
est bien avancé dans cette entreprise, 
ayant publié cinq volumes mono-
graphiques depuis 1965. Le premier 
d’entre eux concerne les vitraux 
médiévaux, les suivants ceux de la 
première moitié du xvie siècle, les 
plus nombreux dans le pays. Un 
volume en préparation permettra 
d’achever l’édition des vitraux anté-
rieurs à 1550. La particularité de l’ou-
vrage d’Isabelle Lecocq est d’aborder 
une période jusqu’à présent délaissée 
par les chercheurs, allant de 1550 à 
1650, soit jusqu’à la fin de l’histoire 
du vitrail monumental dans ce pays 
avant le xixe siècle. Cette négligence 
s’explique aisément au regard de 
l’histoire des anciens Pays-Bas, alors 
marquée parce que les historiens ont 
appelé la Guerre de Quatre-vingts 
ans. Cette négligence a été partagée 
par ceux qui ont eu en charge l’entre-
tien et la restauration des vitraux, si 
bien qu’il reste dans l’espace wallon, 
ici considéré, et pour cette période, 
seulement 22 verrières en place, aux-
quelles s’ajoutent quelques éléments 
en caisses ou trouvés en fouilles. Les 
documents révèlent pourtant l’exis-
tence passée de nombreuses œuvres, 

détruites au cours du temps, tout 
spécialement lors de la suppression 
de multiples établissements reli-
gieux entre 1782 et 1790, ordonnée 
par l’empereur Joseph II, à laquelle 
s’ajoutent bientôt les destructions 
opérées à l’initiative des occupants 
Français lors de la Révolution. Le 
repérage de ces œuvres disparues, 
ici amorcé, pourrait faire l’objet de 
recherches particulières. Ce qui en 
est présenté bénéficie cependant 
d’outils précieux, comme le manus-
crit du héraut d’armes du Brabant 
Josse de Beckberghe, qui a relevé 
dans tous les Pays-Bas armoiries et 
monuments funéraires, démarche 
qui souligne la valeur accordée aux 
vitraux comme monuments de réfé-
rence pour témoigner de la généalo-
gie et de la noblesse de ceux dont les 
blasons sont figurés, car il allait de 
soi que sans autorisation et sans un 
contrôle strict lors de leur concep-
tion, ces armoiries n’auraient jamais 
pu être mises en place. Au-delà de 
ces nombreuses disparitions, il est 
vrai cependant que l’espace géo-
graphique pris en compte n’est 
pas le mieux doté dans les anciens 
Pays-Bas du sud, où Anvers tient, 
surtout dans la première moitié du 
xviie siècle, de loin la place majeure. 
Isabelle Lecocq s’est néanmoins 
très courageusement attachée à 
l’étude de ces territoires hétéroclites, 
Brabant wallon, Hainaut, province 
de Liège et de Namur qui forment 
l’espace wallon, où domine aux xvie 
et xviie siècles la principauté ecclé-
siastique de Liège. L’auteur en avait 
fait le sujet de sa thèse, menée sous la 
direction d’Yvette Vanden Bemden 
et de Dominique Allart et soutenue 
en 2001 à l’université de Namur.

En bénéficie une imposante intro-
duction générale. Elle propose tout 
d’abord une synthèse historique pré-
cieuse pour saisir toutes les nuances 
d’un contexte complexe, suivie d’un 
tableau de l’activité artistique. Ce 
dernier s’annonce en pointillé, reflet 
de l’absence d’ouvrages d’ensemble 
en la matière. Pour les arts de la cou-
leur se distinguent la personnalité de 
Lambert Lombard et de ses élèves et 
successeurs à Liège. Naturellement 
une activité artistique, mais sans 
grand éclat, est aussi relevée dans les 
principaux centres urbains. L’auteur 
y distingue particulièrement les 
peintres connus pour avoir fait des 
cartons de vitraux, Jean Géradon 

dit de Ramet ou Ramey à Liège et à 
Mons, Aert de Muysere, actifs tous 
les deux dans la seconde moitié du 
xvie siècle. L’influence des artistes 
liégeois par le biais de la gravure est 
néanmoins sensible, par exemple en 
France, à Saint-Nicolas-de-Port en 
Lorraine et à Buchy en Normandie, 
ou des gravures de Lambert Suavius 
ont servi de modèles. Dans les villes 
considérées les statuts de corpora-
tions montrent toujours les peintres 
verriers associés à d’autres métiers, 
mais de diverses façons toujours 
significatives, à Dinant avec les 
métiers du bâtiment, à Namur avec 
les merciers et peintres, à Mons ils 
passent en 1487 à la corporation de 
saint Luc avec tous les artistes. Les 
règlements de Mons et de Tournai 
soulignent clairement la séparation 
du métier entre vitrier et peintre ver-
rier, les meilleurs d’entre-eux pou-
vant quelques fois exercer aussi une 
activité de peintre. Mais dans l’espace 
wallon Liège tient la première place, 
véritable foyer artistique, où peuvent 
être suivies des dynasties d’artistes 
comme les Wypart. La synthèse tirée 
du catalogue d’œuvres aussi hétéro-
clite est bien délicate et peine à cher-
cher des dénominateurs communs, 
souvent introuvables. Le point fort 
de l’ouvrage tient donc dans le cata-
logue des œuvres. L’étude critique, 
fondement des travaux du Corpus 
vitrearum, révèle comme presque 
toujours en Belgique où les res-
taurateurs comme Capronnier ou 
Osterrath sont intervenus de façon 
drastique, des œuvres où la propor-
tion de pièces originales est faible, 
nouvel handicap apporté à l’ana-
lyse. L’auteur y remédie autant que 
possible dans ce livre aux dimen-
sions imposantes, par une érudition 
remarquable, documentant l’histoire 
des œuvres et de leurs restaurations 
avec toute la minutie possible. La 
description très (trop car n’allant 
pas toujours droit au but ?) détaillée 
des œuvres conduit à une analyse 
technique précise, aussi bien qu’à la 
recherche des sources graphiques 
utilisées. En somme, suivant les prin-
cipes qui appartiennent aux fonde-
ments du Corpus vitrearum, Isabelle 
Lecocq a construit un outil solide et 
éminemment utile.

Les fruits qui en sont tirés par 
l’auteur sont néanmoins loin d’être 
négligeables et aussi divers. Le cata-
logue s’ouvre ainsi sur l’étude d’une 

œuvre du peintre verrier Jean de 
Caumont (mort en 1659) conservée 
dans une collection particulière, mais 
provenant de l’abbaye prémontrée 
de Parc près de Louvain, dont les 
vitraux ont été vendus en 1828. Cet 
ensemble se trouve dispersé entre 
des collections privées et publiques 
en Belgique et aux États-Unis et 
fait actuellement l’objet d’une étude 
associant chercheurs belges et améri-
cains du Corpus vitrearum. On note 
d’une manière plus générale dans ces 
œuvres monumentales la persistance 
de l’emploi des verres de couleur, 
l’usage limité des émaux, en somme 
la persistance longue des techniques 
traditionnelles du vitrail. Dans ces 
œuvres, même si ce n’est pas véri-
tablement nouveau dans les anciens 
Pays-Bas, une place de plus en plus 
considérable est attribuée aux armoi-
ries, parfois, au xviie siècle, la seule 
partie figurée des vitraux. La biogra-
phie des donateurs, la présentation 
très détaillée et précise de véritables 
« monuments héraldiques », comme 
le vitrail de Pierre-Ernest de Mansfeld 
à Sainte-Waudru de Mons, le plus 
important ensemble étudié, prend 
des proportions considérables. Dans 
les vitraux de la province de Liège, la 
plus riche et peut-être aussi la plus 
épargnée par les événements trou-
blés du xvie siècle se trouvent les 
verrières les plus remarquables. La 
personnalité de Lambert Lombard 
revient à plusieurs reprises pour évo-
quer en particulier son rôle comme 
cartonnier de vitraux. Le témoignage 
de Dominique Lampson, publié en 
1565 détaille un processus révéla-
teur : « Il en donnait fréquemment à 
des peintres verriers et à de modestes 
sculpteurs et afin de pouvoir leur 
en fournir abondamment et à des 
conditions moins onéreuses, il en fit 
graver sur cuivre un bon nombre et 
les fit imprimer sur papier ». Dans 
les faits, le vitrail de la Crucifixion du 
chœur de la cathédrale Saint-Paul de 
Liège (1557 ou 1558) peut être mis en 
relation avec un patron au petit pied 
conservé au cabinet des estampes de 
la ville, attribué à Lambert Lombard. 
L’auteur montre de façon subtile le 
peu d’originalité de cette composi-
tion et l’usage conjoint de formes 
dont on retrouve la trace dans 
diverses gravures d’après les dessins 
du maître. La Crucifixion de l’église 
Saint-Martin à Scry (vers 1559), 
d’une qualité peut-être supérieure à 
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France après la seconde guerre mon-
diale, dans un contexte de déclin du 
modèle moderniste et historique 
des avant-gardes, ainsi qu’une étude 
de Catherine Dossin consacrée à la 
manière dont l’étiquette « pop art » 
supplante celle de « nouveau réa-
lisme » dans le discours européen sur 
l’art. Les cinq contributions suivantes 
(Janig Bégoc, Hélène Trespeuch et 
Charlotte Gould) portent quant à 
elles sur la période qui suit les années 
1970 dans le contexte du post-
modernisme. L’article de Janig Bécog 
permet de revenir avec précision sur 
la notion complexe et souvent mal 
définie de « performance » en mon-
trant comment celle-ci s’est impo-
sée face à l’expression concurrente 
d’« art corporel » à la fin des années 
1970. L’étude d’Hélène Trespeuch 
se propose quant à elle d’analyser en 
les distinguant deux tendances artis-
tiques souvent confondues, apparues 
aux Etats-Unis au début des années 
1980 : « l’appropriationnisme » et 
le « simulationnisme ». L’article de 
Nicolas Nercam consacré à l’exemple 
de l’art indien permet enfin d’élar-
gir géographiquement le champ de 
réflexion.

Intitulée « Nominalisme col-
lectif », la seconde section intro-
duite par Vanessa Théodoropoulou 
s’ouvre avec un article d’Alain 
Bonnet consacré à la représenta-
tion de la communauté des artistes 
dans la peinture au xixe siècle, qui 
a pour mérite d’offrir une mise en 
perspective historique. Les articles 
qui suivent offrent là encore une 
multiplicité d’études de cas souvent 
pertinentes, allant de l’analyse des 
enjeux transrégionaux de la ques-
tion avec l’exemple du groupe Zéro 
et les expositions « Nouvelles ten-
dances » par Gallien Déjean à celle 
de la conception singulière du pro-
cessus collectif par Joseph Beuys, 
étudié par Maïté Vissault, en pas-
sant par la mise au jour de l’enga-
gement politique du collectif chilien 
CADA (Colectivo Acciones de Arte) 
actif dans les années 1980, dans le 
contexte de la didacture de Pinochet. 
Prenant un tour plus critique et polé-
mique, la brillante contribution de 
Tristan Trémeau propose pour sa 
part de se concentrer sur l’analyse 
du vocabulaire récurrent et domi-
nant du discours sur l’art des années 
1990 ; elle met en évidence un chan-
gement de paradigme dans le champ 

artistique, avec le passage du « col-
lectif » au « réseau », et offre un 
éclairage sur l’évolution générale de 
l’art actuel. Pour finir, la contribu-
tion de l’artiste et activiste Gregory 
Sholette (membre fondateur du 
groupe PAD/D, 1980-1988) ouvre 
des pistes de réflexion critique sur 
l’art politique à « l’ère de la culture 
d’entreprise post-fordiste ».

Par la variété des points de vue, la 
richesse des sujets abordés et le carac-
tère inédit de certains témoignages, 
cet ouvrage collectif de grande qua-
lité propose une relecture stimulante 
de l’histoire des mouvements artis-
tiques contemporains par le biais de 
leurs dénominations, dont les enjeux 
stratégiques s’avèrent non seulement 
esthétiques mais aussi politiques, ins-
titutionnels et économiques.

Julie Noirot

Livres reçus

Michele Tomasi : L’arte del Tre-
cento in Europa. Turin, Einaudi, 
Piccola Storia dell’arte, 2012. XVI-
263 p., 13 ill. n et bl., 58 ill. en coul. 
hors texte.

[Voici un manuel fort utile sur l’art 
du xive siècle, d’un maniement aisé, 
partagé entre un texte continu et cin-
quante-huit fiches commentant en une 
page une œuvre célèbre illustrée en vis-
à-vis. Déployé autour du seul Trecento, 
il embrasse de façon équilibrée tous les 
aspects de l’art européen, sans négliger un 
bon chapitre introductif sur le contexte 
temporel et spatial et sur les sources 
écrites. On y trouvera des aspects rare-
ment soulignés dans ce type d’ouvrage, 
comme les pages consacrées à la mode, 
à l’urbanisme, au décor des palais et aux 
intermédiaires ou marchands d’art.]

Frédéric Cousinié (dir.) : L’im-
pressionnisme. Du plein air au ter-
ritoire. Mont-Saint-Aignan, Presses 
universitaires de Rouen et du Havre, 
2013. 260 p., nbr ill. en n. et bl. et en 
coul.

Pierre-Albert Castanet, Frédé-
ric Cousinié et PhilippeFontaine 
(dir.) : L’impressionnisme, les 
arts, la fluidité. Mont-Saint-Aignan, 
Presses universitaires de Rouen et 
du Havre, 2013. 228 p., nbr ill. en n. 
et bl. et en coul.

Gérard Monnier et Évelyne Co-
hen (dir.) : La République et ses 
symboles. Un territoire de signes. 
Actes du colloque « Un territoire de 
signes, les manifestations de la sym-
bolique républicaine de la Révolution 
à nos jours », INHA, 2008. Paris, Pu-
blications de la Sorbonne, 2013, 439 
p., nbr ill. en n. et bl. et en coul.

Guillaume Le Gall : La peinture 
mécanique. Le diorama de Da-
guerre. Paris, Mare & Martin, 2013. 
135 p., nbr ill. en n. et bl. et en coul.

Jacqueline Lichtenstein, Carole 
Maigné et Arnauld Pierre (dir.) : 
Vers la science de l’art. L’esthé-
tique scientifique en France, 1857-
1937. Paris, PUPS, 2013. 252 p.

Charlotte Schreiter (dir.) : Gips-
abgüsse und antike Skulptu-
ren. Präsentation und Kontext. 
Berlin, Reimer, 2012. 400 p., nbr ill. 
en n. et bl.


