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BIBLIOGRAPHIE CRITIQUE François Bœspflug : Les théopha-
nies bibliques dans l’art médiéval 
d’Occident et d’Orient. Genève, 
Droz (collection « Titre courant » 
48), 2012. 514 p., 170 ill. en n. et bl.

François Bœspflug : Dieu dans 
l’art à la fin du Moyen Âge. Ge-
nève, Droz (collection « Titre cou-
rant » 49), 2012. 454 p., 134 ill. en n. 
et bl.

Les éditions Droz ont rassem-
blé, dans ces deux volumes sor-
tis conjointement, vingt et une 
contributions qui sont au cœur 
de la recherche menée par le père 
Bœspflug, depuis trois décennies, sur 
la mise en image du Dieu des chré-
tiens. En dehors de quatre inédits, la 
plupart sont des rééditions d’articles 
que les spécialistes connaissent pour 
leur pertinence. Toutefois, leur nou-
velle publication les a munies d’addi-
tions qui les augmentent de mises à 
jour et de vivantes remarques sur leur 
réception. Surtout, elles s’agencent 
très naturellement comme autant de 
chapitres d’un livre structuré, alors 
que vingt ans peuvent les séparer. 
Il s’agit donc de deux ouvrages très 
cohérents et sans éparpillement, où 
se noue un dialogue entre les parties, 
mais aussi entre les volumes. Si l’Eu-
rope occidentale en fournit le champ 
principal, l’art chrétien d’Orient est 
aussi réquisitionné à l’appui des ana-
lyses iconographiques sur la longue 
durée. Il arrive même que l’investiga-
tion évoque le Nouveau Monde. Le 
Moyen Âge en est le centre de gra-
vité, envisagé aussi dans ses liens 
avec l’Antiquité tardive. Mais l’om-
niprésence du xvie siècle, et par-
fois d’œuvres empruntées aux siècles 
suivants, déporte aussi le regard en 
aval, vers des problématiques qui 
rejoignent, à l’occasion, les question-
nements de notre temps sur la figu-
ration du divin – conformément à 
l’approche comparatiste et théolo-
gienne qui constitue la marque de 
fabrique de l’auteur.

Dans l’ouvrage sur les théopha-
nies bibliques, quatre ont été retenues 
dans l’Ancien Testament : l’hospita-
lité d’Abraham, le buisson ardent 
(paru dans la présente Revue en 1992), 
la vision d’Isaïe et celle du char de 
Dieu chez Ezéchiel. Et quatre autres 
proviennent du Nouveau : le bap-
tême du Christ, la transfiguration, les 
pèlerins d’Emmaüs, la vision du pro-

tomartyr Étienne. L’auteur procède 
généralement à partir de la lettre tes-
tamentaire, qu’il redonne d’abord in 
extenso à l’état de traduction, com-
mente ensuite en relayant les travaux 
des biblistes et dont il expose enfin 
les principaux échos dans la patris-
tique et l’exégèse médiévale. Dans un 
second temps, une sélection est opé-
rée dans les grands lexiques d’icono-
graphie et les corpus d’images que la 
recherche en langue allemande a spé-
cialement produits. À F. Bœspflug 
revient le mérite d’en faire valoir 
les résultats auprès du lecteur fran-
cophone, qui s’en tient encore trop 
souvent au seul dictionnaire de Louis 
Réau, ancien et imprécis. À la diffé-
rence de l’entassement encyclopé-
dique, seules sont sollicitées ici les 
représentations qui font efficacement 
avancer la démonstration iconogra-
phique sur le temps long. L’enquête 
est aussi ouverte sur un espace large, 
non seulement entre les rives byzan-
tine et latine de la Méditerranée, mais 
encore dans l’art juif et l’art musul-
man, lorsque s’en présentent des 
occurrences ou des dérivés.

Les visions d’Isaïe et d’Ezéchiel, 
qui forment deux solides chapitres 
inédits, sont abordées selon cette 
méthode. La première approche lit-
térale permet de cerner les possibles 
confusions entre les deux théopha-
nies elles-mêmes – par exemple sur le 
nombre d’ailes des anges, séraphins 
hexaptéryges chez Isaïe, chérubins 
tétraptéryges chez Ezéchiel. Ce souci 
de l’épure textuelle rend attentif aux 
amalgames iconographiques, et, par 
le retour aux motifs originels, il auto-
rise alors à saisir les items du lexique 
visuel qui ont fait l’objet d’une véri-
table migration. Les éléments de 
contamination avec d’autres théma-
tiques visionnaires en deviennent 
mieux perceptibles, depuis les quatre 
vivants de l’Apocalypse, avec lesquels 
tend à se confondre le tétramorphe 
ezéchiélien, jusque dans sa postérité 
post-biblique, avec l’apparition séra-
phique à François d’Assise, telle que 
la donne l’imagerie de la stigmatisa-
tion du saint au xiiie siècle.

Le second volume s’ouvre par 
un chapitre inédit qui, dans l’étude 
des premières occurrences produites 
entre xe et xve siècles, envisage des 
moments iconiques essentiels à la 
configuration de Dieu le Père. Le 
motif de l’Ancien des jours, signalé 
chez le prophète Daniel, est d’abord 

retenu comme l’élément introduc-
teur, « tel un cheval de Troie », de la 
figure de Dieu le Père en Occident. 
Les exemples artistiques les plus 
anciens remontent à la documenta-
tion grecque, mais celle-ci interpré-
tait le Palaios tôn hêmerôn comme le 
Verbe préexistant à l’Incarnation, soit 
Dieu-Fils, tandis que l’exégèse occi-
dentale voyait l’Éternel dans l’An-
tiquus dierum, soit Dieu-Père. D’autres 
lieux encore ont favorisé la promo-
tion d’une figure paternelle déga-
gée du christomorphisme dominant 
– ainsi les Binités et les Trinités dans 
l’enluminure, ou les panneaux placés 
en pinacles dans les retables italiens 
du Trecento. Loin de n’être qu’une 
variante dans la diversification ico-
nographique, cette image de Dieu-
Père a eu des implications majeures 
dans « la perception culturelle » et, 
ajouterions-nous, dans la perception 
cultuelle du Dieu chrétien, durant 
le Moyen Âge tardif et largement 
au-delà.

Les trois premiers titres proposent 
de décliner, à la suite, un « Dieu en 
Père », un « Dieu en mère », et un 
« Dieu en pape ». Le problème de 
l’identité divine est encore inter-
rogé à la lumière d’autres formu-
laires visuels : l’isomorphisme 
christologique des deux ou des trois 
Personnes trinitaires (« Du Père au 
Fils ne doit avoir nulle différence ») ; 
la « Trinité-Christ » (dans un chapitre 
inédit autour du « siégeant » peint 
au Retable de l’Agneau mystique de 
Gand) ; « Dieu en vieillard ». Dans 
un autre ensemble ternaire, au chiffre 
topique dans ces pages, les études 
traitent des visages de la compas-
sion divine. L’ouvrage se clôt sur des 
images mal aimées, mal comprises 
ou jugées aberrantes au regard des 
affects et de la doctrine : la « Trinité 
à l’autel » (avec les trois Personnes 
isomorphes derrière la table eucha-
ristique) ; « la double intercession » 
auprès du Père avec le Christ (mon-
trant ses plaies) et Marie (montrant 
son sein) ; et le Pressoir mystique, où 
le Père, devenu bourreau (« Un Dieu 
déicide ? »), serre lui-même la vis qui 
vide le Fils de son sang.

On signalera le soin particulier 
apporté, dans ce volume, aux addenda 
qui accompagnent presque tous les 
chapitres. Ils permettent de se resi-
tuer dans les étapes de la recherche 
universitaire, comme pour l’article 
sur « Dieu en pape », dont on sai-
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sit mieux le caractère pionnier lors 
de sa parution en 1991. Ou bien, 
comme pour la contribution sur 
« Dieu le Père en vieillard », liée aux 
préparatifs catholiques du jubilé de 
l’an 2000, ils confirment la perspec-
tive vigoureusement actuelle des tra-
vaux de F. Bœspflug, à l’affût des 
sensibilités religieuses du Moyen 
Âge, pour mieux scruter celles de ses 
contemporains.

Véronique Rouchon Mouilleron

Elizabeth Valdez de Álamo : Pal-
ace of the mind : the cloister of 
Silos and spanish sculpture of the 
twelfth century. Turnhout, Brepols, 
2012. 532 p., 176 ill. n. et bl., 123 pl. 
n. et bl. hors texte, 16 pl. coul. hors 
texte.

Dans cet ouvrage extrêmement 
dense, Elizabeth Valdez de Álamo 
aborde l’ensemble des sculptures 
romanes de Silos du point de vue de 
la datation, des formes et surtout de 
l’iconographie, avec un souci perma-
nent de les intégrer dans leur contexte 
historique, artistique et liturgique. 
Pour chaque sujet, elle a mobilisé un 
corpus foisonnant de sources écrites 
dans lequel les textes liturgiques, à 
commencer par les manuscrits pro-
venant de Silos, occupent une place 
centrale. Un des principaux objectifs 
poursuivis était de déterminer l’im-
pact de la liturgie romaine introduite à 
partir de 1080 par Grégoire VII et les 
survivances de la liturgie mozarabe.

L’étude iconographique com-
mence par celle du chapiteau cen-
tral de la galerie nord dont le tailloir 
accueille une inscription reprodui-
sant l’épitaphe de saint Dominique 
qui avait été enseveli temporaire-
ment à proximité de cette œuvre. La 
confrontation entre ce texte et les 
animaux représentés sur la corbeille 
révèle des rapprochements signifi-
catifs, comme celui qui semble rat-
tacher les oiseaux fermant la bouche 
des sirènes à l’invocation de la pro-
tection du saint contre le mal. Pour 
les autres sculptures de cette première 
campagne (vers 1100), les hypothèses 
formulées sont intellectuellement sti-
mulantes, mais elles relèvent trop 
souvent de la surinterprétation. Que 
ce soit pour les chapiteaux ou pour 
les six plaques sculptées ornant les 
piliers d’angles, l’auteur envisage l’en-

semble des significations possibles 
en mobilisant avec une impression-
nante érudition de nombreux textes, 
elle les applique ensuite aux images, 
sans vérifier systématiquement que 
ces niveaux de sens soient confir-
més par des indices iconographiques. 
Ces significations ne sont de surcroît 
guère hiérarchisées, de sorte que le 
propos du concepteur apparaît sou-
vent comme un amalgame de mes-
sages dissociés.

Ces problèmes transparaissent 
tout particulièrement dans l’ana-
lyse des chapiteaux de la galerie sud 
qui ont été rattachés aux fonctions 
de la salle capitulaire. Les thèmes 
semblent effectivement véhiculer 
un sens moral, mais aucun indice 
ne suggère clairement que les singes 
encordés sont des images de la vie 
monastique, que les cavaliers che-
vauchant à l’envers évoquent la 
nécessité de contrôle de soi, que les 
dragons se réfèrent au maintien de 
la discipline monastique et que les 
ornements végétaux jouent un rôle 
apotropaïque au même titre que les 
motifs en damier. L’interprétation 
de l’unique chapiteau historié de la 
galerie nord, consacré aux Vieillards 
de l’Apocalypse, soulève des pro-
blèmes analogues. Bien qu’il n’ait pas 
fait l’objet d’une étude spécifique, il a 
reçu des interprétations diverses qui 
ne tiennent pas compte des traditions 
textuelles et iconographiques : ces 
personnages évoqueraient la fin des 
temps et, par conséquent, la com-
mémoration des morts, ils seraient 
des figures sacerdotales à l’instar des 
apôtres de la plaque de la Pentecôte, 
ils réconcilieraient les liturgies moza-
rabe et romaine et rappelleraient les 
suffrages promus par Cluny.

Les six plaques ont été envisagées 
principalement sous un angle litur-
gique et, dans une moindre mesure, 
dans des perspectives funéraire et 
monastique. Les sarcophages inté-
grés dans les deux premières scènes 
ont été corrélés, probablement à 
juste titre, à la fonction funéraire du 
cloître, mais les apôtres regroupés 
dans les trois dernières scènes ont 
été considérés comme des modèles 
pour les moines alors qu’on ne leur 
a pas associé d’attributs suscep-
tibles de l’attester, comme la ton-
sure régulièrement affectée à saint 
Pierre. L’interprétation liturgique 
peut se prévaloir d’indices mar-
quants : les anges thuriféraires dans 

la Descente de croix, le sarcophage 
de la Mise au tombeau traité comme 
un autel ou encore les inscriptions et 
les musiciens de l’Incrédulité de saint 
Thomas. Certains indices invoqués 
sont en revanche douteux : les pieds 
nus de saint Jean rappelleraient que 
le célébrant était déchaussé durant 
les cérémonies du Vendredi saint, les 
voiles portés par les personnifications 
du soleil et de la lune évoqueraient le 
corporal, l’arcade de la Visitatio sepul-
chri renverrait aux formes d’un cibo-
rium et les nuées de l’Ascension se 
confondraient avec les eaux du bap-
tême célébré à la Pentecôte. Les rela-
tions entre la Visitatio sepulchri et le 
drame liturgique du Quem quaeritis 
sont également discutables. Ce rite 
a souvent été invoqué pour expli-
quer les représentations romanes de 
cet épisode, mais leurs composantes 
peuvent généralement s’expliquer 
par les textes bibliques, leurs com-
mentaires ou la liturgie eucharistique 
qui commémore quotidiennement la 
Passion, et le relief de Silos ne fait pas 
exception. On peut donc difficile-
ment considérer que ces plaques ont 
été conçues comme des manifestes 
exhortant à la réforme liturgique.

Pour les autres sculptures, on ne 
peut mentionner ici que quelques 
exemples d’interprétations sujettes à 
caution : les personnages occupant 
les quatre chapiteaux de la Puerta de 
las Vírgenes (années 1120) seraient 
des acrobates musulmans évoquant le 
combat spirituel du clergé et le statut 
aristocratique du monastère ; les ani-
maux des chapiteaux des galeries sud 
et ouest (avant 1170) revêtiraient une 
valeur précise et généralement posi-
tive, en dépit de leur aspect souvent 
inquiétant ou menaçant ; La Trinité 
couronnant l’arbre de Jessé se ratta-
cherait à la réforme liturgique ; enfin, 
le programme de la seconde cam-
pagne affirmerait la foi et les sacre-
ments chrétiens face aux hérétiques, 
aux juifs et aux musulmans, dans 
un discours inspiré par Pierre le 
Vénérable.

De nombreuses autres proposi-
tions sont, au contraire, solidement 
fondées : sur le chapiteau de l’En-
fance, les anges thuriféraires de la 
Nativité renverraient à l’Eucharistie ; 
le chapiteau du Lavement des pieds 
se rapporterait principalement à l’ac-
cueil des hôtes, au même titre que les 
pèlerins d’Emmaüs, car il est relative-
ment éloigné de la salle capitulaire ; le 

relief de l’Annonciation évoquerait 
le triomphe futur de Marie à travers 
son couronnement et la dévotion 
monastique qui lui était dédiée par 
la génuflexion de l’archange Gabriel. 
L’analyse stylistique et les comparai-
sons formelles regorgent également 
de suggestions pertinentes sur les-
quelles l’auteur s’est appuyée pour 
proposer de nouvelles datations et 
accorder au second atelier un rôle 
pionnier dans le renouvellement de 
la sculpture durant la seconde moi-
tié du xiie siècle, dont le Pórtico de 
la Gloria serait une sorte d’abou-
tissement. Par l’érudition mobili-
sée, les analyses iconographiques et 
stylistiques très approfondies et les 
nombreuses pistes d’interprétations 
proposées, ce livre constitue une 
référence essentielle pour la connais-
sance de la sculpture de Silos et, plus 
globalement, de la péninsule ibérique.

Marcello Angheben

Victoria Avery : Vulcan’s forge in 
Venus’city. The Story of Bronze in 
Venice 1350-1650. Oxford, Oxford 
University Press, 2011. 496 p., 320 ill. 
n. et bl. et coul. hors texte.

S’inscrivant dans la lignée des 
travaux pionniers de Bertrand Jestaz, 
Charles Avery ou plus récemment 
de Peta Motture et Claudia Kryza-
Gersch, l’ouvrage de Victoria Avery 
se présente comme un vaste pano-
rama de l’histoire des usages du 
bronze à Venise durant trois siècles. 
La sphère vénitienne constitue un 
contexte particulièrement fécond 
pour ce type de recherche, en raison 
de la riche tradition de la fonte du 
métal qui s’y est développée et main-
tenue plus qu’ailleurs dès le Moyen 
Âge. C’est l’histoire de cette tradi-
tion que propose de retracer l’au-
teur, en concentrant son étude sur 
ceux qui « commandaient, produi-
saient et possédaient » les objets en 
bronze. Les modalités de la produc-
tion sont analysées dans l’ouvrage 
selon des axes bien définis, que l’au-
teur ne perd jamais de vue dans l’en-
semble des dix chapitres clairs et 
concis qui le composent : les rouages 
du mécénat officiel ou privé, le pro-
cessus de production des œuvres, et 
les fonctions de celles-ci. L’étude fait 
ainsi écho à l’intérêt actuel des cher-
cheurs et du public pour la fabrica-
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ou « expérience du monde », et d’un 
rapport singulier au temps et à l’es-
pace. « L’espace du vide » créé par 
les œuvres se transforme progressi-
vement en cet « espace du vécu où 
se réalise le passage de l’invisible au 
visible ».

L’ouvrage de Martine Hérédia 
parvient par cette relecture critique 
de la notion complexe d’ « art infor-
mel », à révéler toute la force de cet 
opérateur théorique et l’actualité de 
ce « style qui perdure », et consti-
tue une contribution importante à 
l’histoire de l’art contemporain de la 
seconde moitié du xxe siècle.

Julie Noirot

Sélim O. Khan Magomedov : 
L’Inkhouk. Naissance du cons-
tructivisme. Traduit du russe par 
Françoise Pocachard-Apikian. Gol-
lion, Infolio, 2013. 172 p., 12 ill. en 
coul.

Traduit du russe près de dix 
ans après sa première publica-
tion, l’ouvrage de Sélim O. Khan 
Magomedov, grand spécialiste de 
l’avant-garde russe du début du 
xxe siècle, vient éclairer sous un jour 
nouveau la naissance du construc-
tivisme, en mettant en avant le rôle 
crucial joué par les artistes de l’In-
khouk (Institut de culture artistique 
élaborant de 1920 à 1922 les prin-
cipales théories et méthodes de la 
« nouvelle création formelle »). Bien 
que les études consacrées à ce mou-
vement ne manquent pas, la plupart 
ignorent ou méconnaissent le proces-
sus détaillé de sa formation, généra-
lement décrit de manière incomplète 
ou erronée.

L’auteur tente ainsi de com-
bler une lacune bibliographique en 
retraçant avec précision ce proces-
sus. Il distingue tout d’abord non 
pas deux mais trois étapes majeures 
dans l’histoire du constructivisme : la 
première, considérée comme pure-
ment transitionnelle par les théori-
ciens du mouvement, est marquée 
par le passage « de la représenta-
tion à la construction » ; la deuxième 
est centrée sur les expérimentations 
constructives et spatiales ; la dernière 
correspond, quant à elle, au pas-
sage « de la construction à la produc-
tion », lié à une mise en application 
du concept de « construction » dans 

différents domaines (architecture, 
théâtre, design…).

Pour la compréhension de ce pro-
cessus complexe qui s’achève avec 
l’émergence du productivisme, l’au-
teur se propose d’étudier dans l’ordre 
chronologique un certain nombre 
d’événements significatifs de l’his-
toire du mouvement (allant des pre-
miers Contre-reliefs de Tatline en 1914 
à l’exposition Les Constructivistes des 
frères Stenberg et Médounetski de 
1922) tout en réévaluant systémati-
quement leur place et leur rôle dans 
cette genèse. Ainsi consacre-t-il suc-
cessivement plusieurs chapitres aux 
« discussions à l’Inkhouk sur les rap-
ports de la construction et de la com-
position », au « groupe de travail des 
objectivistes » ou encore à « l’exposi-
tion de l’Obmokhou en mai 1921 ». 
L’auteur consacre également plu-
sieurs chapitres à la présentation 
des divers exposés et crédo person-
nels des constructivistes, destinés à 
être publiés mais finalement restés 
inédits.

La structure à la fois linéaire, chro-
nologique et éclatée de l’ouvrage dont 
on ne saisit que difficilement l’articu-
lation en différents chapitres rend 
toutefois la lecture peu aisée. On peut 
également regretter la maladresse de 
certaines formules empreintes d’un 
certain positivisme (l’auteur cher-
chant par exemple à « rétablir une 
réalité historique en montrant des 
faits concrets »), et une tendance 
générale à survaloriser le document.

L’ouvrage a néanmoins le mérite 
de proposer une nouvelle lecture 
critique de la genèse du constructi-
visme, et de se fonder sur un impor-
tant travail de recherche mené dans 
les archives d’état et les collections 
privées souvent difficilement acces-
sibles. Fournissant un outil de travail 
utile aux chercheurs et aux histo-
riens de l’art contemporain, le livre, 
modeste par sa taille, offre l’avan-
tage de rassembler un matériel - tex-
tuel, documentaire et iconographique 
important et en partie inédit.

Cherchant surtout à remettre en 
question une lecture jugée réductrice 
et, pour ainsi dire, excessivement 
politisée et théoricienne du construc-
tivisme, Khan Magodemov pro-
pose d’en revenir aux œuvres et aux 
conceptions théoriques des artistes 
eux-mêmes afin de souligner leur 
apport décisif dans les débuts et le 
développement du mouvement.

À travers cette étude croisée des 
textes et des projets plastiques des 
différents membres de l’Inkhouk, 
l’auteur parvient à battre en brèche 
un certain nombre d’idées reçues 
liées au constructivisme (relativi-
sant par exemple l’importance accor-
dée au manifeste de Gabo et Pevsner 
dans l’essor du mouvement), et à 
déconstruire certains mythes autour 
de son origine, progressivement 
répandus dans les publications, à 
l’instar de la légende de cette réunion 
célèbre de l’Inkhouk du 24 novembre 
1921, au cours de laquelle le théori-
cien Brik aurait annoncé le passage 
du constructivisme au productivisme. 
L’auteur nous apprend qu’il y était 
moins question « d’appeler les artistes 
à changer radicalement leur activité » 
que de « constater qu’ils étaient déjà 
« prêts » à sortir de la peinture pour 
aller vers la production ».

Si l’auteur reconnaît lui-même 
le caractère artificiel de la méthode 
qui consiste à étudier séparément les 
recherches des artistes et celles des 
théoriciens, il réussit toutefois à nous 
convaincre de la spécificité même de 
ce mouvement historique envisagé 
d’abord et avant tout comme une 
« forme stylistique » et un « concept 
de création de formes nouvelles ».

Julie Noirot

Livres reçus

Anne-Marie Velu : La Visitation 
dans l’art, Orient et Occident 
ve-xvie siècle. Préface de François 
Bœspflug. Paris, Cerf, coll. Histoire, 
2012. 218 p., 99 ill. dont 29 ill. en 
coul. hors texte.

[Issu d’un mémoire soutenu à 
l’EHESS, cet ouvrage offre des mises au 
point synthétiques autour des textes et des 
images liés au thème néotestamentaire de 
la Visitation, qui peuvent être utiles au lec-
teur francophone. L’attention est particu-
lièrement retenue par le chapitre V « Où 
l’on voit des enfants à naître sur les images 
de la Visitation. De la grossesse esquis-
sée à l’échographie médiévale ». Dans ce 
type spécifique de représentations, Jean 
et Jésus sont visibles par transparence in 
utero dans le ventre de leurs mères respec-
tives, Élisabeth et Marie. La diffusion de 
cette formule en Occident correspond 
principalement à l’espace germanique du 
xive et surtout du xve siècle.]

Héraldique et numismatique. I, 
Moyen Âge-Temps modernes, 
sous la direction d’Yvan Loskou-
toff. Mont-Saint-Aignan, Presses 
uni versitaires du Havre et de Rouen, 
2013. 262 p., 184 ill. dont 58 en coul. 
hors texte.

[Ce recueil de contributions réunit 
des études de cas très précisément com-
mentés et analysés, choisis sur une aire à 
l’échelle de l’Europe, et sur huit siècles. 
Il se propose de mieux mettre en valeur 
les convergences entre les deux disci-
plines de l’héraldique et de la numisma-
tique. M. Dhénin « La numismatique, 
l’héraldique, la sigillographie : les types 
de monnaies d’or royales et françaises 
(xiiie-xve siècles) » ; Ch. de Mérindol 
« Emblèmes et symboles : les signes 
d’identification des ateliers monétaires 
en France d’Édouard III d’Angleterre 
à Louis XII de France » ; A. Saccocci 
« Comment l’héraldique peut servir la 
numismatique : études de cas dans l’Ita-
lie septentrionale (Padoue, xive siècle-
Gorizia, xiie-xive siècle) » ; J. Bouvry 
« Héraldique et numismatique en 
Provence du xiie au xve siècle » ; J.-Ch. 
Blanchard « La monnaie des duchés de 
Lorraine et de Bar de 1419 à 1508 : un 
média au service des ducs de Lorraine, 
de la seconde maison d’Anjou, puis de 
la seconde maison de Vaudémont » ; 
J. Jambu « Sens et symbolique des diffé-
rents maîtres et directeurs des Monnaies 
dans le royaume de France à l’époque 
moderne (milieu du xvie siècle - fin du 
xviiie siècle) ; I. Villela - Petit « Le por-
trait armorié dans les médailles françaises 
du xve siècle » ; A. Fémelat « Cheval et 
héraldique sur les revers de médailles ita-
liennes du Quattrocento » ; Y. Loskoutoff 
« Héraldique et numismatique : l’exemple 
du pape de Sixte-Quint (1585-1590) » ; 
G. Alteri « L’héraldique dans les médailles 
de la papauté » ; F. Charton « Héraldique 
et numismatique à l’Académie royale des 
inscriptions et belles-lettres aux xviie et 
xviiie siècles » ; M.-Cl. Canova-Green 
« L’Histoire du roy Louis le Grand par les 
medailles et la philosophie des images du 
père Ménestrier ».]


