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terres méridionales, justement parce 
qu’il reflète la volonté inverse, et plus 
récente, de faire exploser les fron-
tières politiques et culturelles. Il veut 
ainsi réfléchir non plus en termes 
régionaux, mais autour de la notion 
d’un art européen, conformément 
aux nouvelles aspirations qui pren-
nent corps en histoire de l’art à partir 
des années 1970.

Malgré des contributions dispa-
rates et leur ordonnancement un peu 
désarçonnant, nous conclurons en 
saluant ce stimulant échange intel-
lectuel noué autour du thème de la 
sculpture romane – ambitieuse tenta-
tive d’un « dialogue transatlantique » 
soutenue également en 2012 par les 
rencontres qu’organisent en com-
mun l’Institut National d’Histoire de 
l’Art, l’université de Pennsylvanie et 
le Philadelphia Museum of Art.

[Robert A. Maxwell et Kirk Ambrose 
« Introduction » ; Jérôme Baschet 
« Iconography beyond iconogra-
phy : relational meanings and figures 
of authority in the reliefs of Souillac » ; 
Martin Büchsel « The status of sculp-
ture in the early Middle Ages : liturgy 
and paraliturgy in the Liber miraculorum 
sancte Fidis » ; Thomas E. A. Dale « The 
nude at Moissac : vision, phantasia, and 
the experience of romanesque sculp-
ture » ; Ilene H. Forsyth « The date of 
the Moissac portal » ; Dorothy F. Glass 
« (Re) framing early romanesque sculp-
ture in Italy » ; Klaus Niehr « Sculpturing 
architecture, framing sculpture, and 
modes of contextualizing » ; José Luis 
Senra « Between rupture and continuity : 
romanesque sculpture at the monastery 
of Santo Domingo de Silos » ; Andrea 
von Hülsen-Esch « Romanesque sculp-
ture in Italy : form, function and cultural 
practice » ; John Williams « The emer-
gence of spanish romanesque sculpture : 
a century of scholarship »].

Véronique Rouchon Mouilleron

Jean Wirth : L’image à la fin du 
Moyen Âge. Paris, Editions du Cerf, 
2011. 464 p., XVI p. de pl. (24 ill.) en 
coul., 163 ill. en n. et bl.

Avec cet ouvrage se clôt la série 
des trois volumes que Jean Wirth 
consacre aux images médiévales, 
publiés sur l’époque romane en 1999 
et sur les années 1140-1280 (en 2008). 
Le lecteur y découvrira des dizaines 
d’autres dossiers passionnants, 

explorés avec l’acuité du regard et 
l’alacrité de plume que l’on connaît à 
son auteur. La première partie, sous 
le titre « Giotto : une révolution pic-
turale », prend pour objet l’ample et 
classique problème de la représenta-
tion de l’espace tridimensionnel. Aux 
considérations traditionnelles sur les 
imperfections de la pratique médié-
vale de la perspective, J. Wirth subs-
titue avantageusement un faisceau de 
questions, pour déterminer si la tridi-
mensionalité empirique des œuvres 
de Giotto pouvait dériver du savoir 
optique contemporain. Sont alors 
retenus, à titre de comparaison, les 
travaux du chanoine silésien Witelo, 
connu pour sa Perspectiva, un traité 
de science optique composé dans le 
milieu savant de la cour pontificale 
à Viterbe, sans doute en 1277. Les 
principales propositions de Witelo, 
clairement décrites, sont confrontées 
à la pratique giottesque autour de la 
convergence des lignes de fuite et la 
réduction des intervalles en profon-
deur, comme en témoignent en par-
ticulier les dallages et les plafonds à 
lambris des architectures où s’inscri-
vent les personnages. L’auteur vou-
drait comprendre comment Giotto a 
pu disposer de modes de calcul cor-
rects, alors que Witelo n’en fournit 
pas de théorème ; et aussi pourquoi, 
si le peintre avait mis au point une 
méthode personnelle de calcul, il 
ne l’a pas utilisée systématique-
ment. Le couple Giotto-Witelo est 
purement fictionnel. Stimulante 
hypothèse de travail, il soulève néan-
moins une interrogation concrète 
concernant les moyens d’accès d’un 
peintre au savoir optique de son 
temps : la carrière de Giotto lui a-t-
elle permis d’avoir vent des résul-
tats de l’optique médiévale, et dans 
quel cercle intellectuel ? Peut-être à 
Assise, au contact du cardinal fran-
ciscain Matteo d’Acquasparta – mais 
celui-ci ne l’aurait-il pas plutôt intro-
duit au traité de perspective de son 
maître, le frère mineur John Pecham, 
auteur d’une autre synthèse majeure 
sur l’optique du xiiie siècle ? Avec 
les recherches de la tridimensiona-
lité en peinture, ce premier volet 
aborde aussi, plus brièvement, « La 
quête de la ressemblance », que l’au-
teur suit dans des exemples italiens et 
français célèbres (portraits de papes, 
d’Enrico Scrovegni, de Charles V). 
J. Wirth englobe, dans ce souci 
renouvelé pour la mimésis, non seu-

lement les traits de la personne, mais 
aussi la représentation du mobilier, 
des architectures et, comme pour 
refermer cette partie mise sous le 
signe de l’optique, la représentation 
de la lumière. Signalons qu’autour 
de la figuration des ombres por-
tées, le duel chronologique de Pietro 
Cavallini contre Giotto qu’avait posé 
Paul Hills (The light of early italian pain-
ting, 1987) pourra se résoudre par 
une découverte d’archives anticipant 
l’achèvement du chantier pictural 
d’Assise avant le milieu des années 
1290 (D. Cooper et J. Robson, 
« Pope Nicholas IV and the upper 
church at Assisi », Apollo CLVII, 
n. 492 (2003), p. 31-35).

Le monde italien, mis à l’hon-
neur dans cette ouverture brillante, 
laisse la part belle à l’art septentrio-
nal dans la suite de l’ouvrage. Un 
rapide décompte limité aux illus-
trations montre en effet que sur les 
cent quatre-vingt-sept images pré-
sentées, une cinquantaine revient 
à l’Italie (pour moitié à Giotto, aux 
Lorenzetti et à fra Angelico), une 
trentaine à l’art français et bourgui-
gnon, tandis que l’Espagne est à peu 
près délaissée, tout comme l’Angle-
terre. Les territoires germaniques 
constituent ainsi la spécialité de l’au-
teur et son domaine de prédilection, 
qu’il explore à toutes les échelles. Il 
sait y débusquer de captivants micro-
exemples ou reprendre à nouveaux 
frais de gros dossiers. Grâce à quoi 
ce livre construit une véritable esthé-
tique d’un Moyen Âge tardif d’Eu-
rope du Nord, qu’il élabore jusqu’à 
l’orée du xvie siècle. Il tire d’ailleurs 
souvent parti d’une approche rétros-
pective, nourrie des arguments de la 
Réforme, pour mieux dégager des 
lignes de force dans le siècle précé-
dent, qu’il trouve même à pointer 
très tôt, dès les années 1300. Ainsi, 
en deuxième partie (« Images, luxe 
et dévotions »), dans les sous-cha-
pitres consacrés à « L’accaparement 
du lieu de culte », à « L’économie du 
salut » ou encore au chapitre sur la 
« Mortification », les observations 
démarrées dès le xive siècle prennent 
comme point de départ les thèses de 
Luther sur les indulgences, l’icono-
clasme réformateur ou les polémistes 
réformés. Le risque d’une lecture 
téléologique est tempéré par la puis-
sance démonstrative des exemples 
qui s’enchaînent et par la finesse des 
études de cas - comme sur les deux 

folios fascinants de l’exemplaire 
strasbourgeois de l’Itinéraire de l’âme 
d’Henri Suso, vers 1360-1370.

Point nodal de la réflexion, le motif 
du corps est au centre de l’ouvrage 
(p. 114-254). D’abord décliné sous un 
versant dévotionnel et psychologique, 
il comprend les formes physiques de 
la relation du fidèle avec son Dieu 
incarné – l’imitation des souffrances 
christiques et « L’usage amoureux des 
images ». La mystique allemande en 
témoigne spécialement, avec l’atta-
chement des nonnes et des moines 
aux figurines de l’enfant Jésus et au 
Crucifié, de type tantôt nuptial tantôt 
maternel. En troisième partie, l’en-
quête se poursuit sur la thématique 
corporelle, mais elle se meut dans le 
système iconographique tardo-médié-
val (« Une mythologie chrétienne »), 
et l’observation porte sur les corps de 
ses deux héros omniprésents : celui 
du Christ, à l’âge d’enfant et d’adulte, 
celui de la Vierge, mère, épouse et 
fille. Dans ce panorama figuratif, les 
saints, dont le champ d’action est 
limité à quelques pages autour de leur 
patronage, n’occupent pas une place 
aussi centrale que celle qu’on leur 
attribue généralement pour ces der-
niers siècles, et que laissait d’ailleurs 
présager le choix d’un thème hagio-
graphique pour la première de cou-
verture (une Flagellation de sainte 
Barbe). Il n’y a pourtant aucune dis-
torsion entre l’illustration au plat de 
devant et le programme de l’ouvrage. 
Car le corps, l’érotisme de la chair et le 
sexe – objets récurrents, voire obses-
sionnels, des travaux de Jean Wirth – 
sont rassemblés dans le supplice de 
cette jeune blonde, qui livre au regard 
sa nudité sensuelle. Quant à la per-
verse cruauté de ses bourreaux, elle 
renvoie à l’usage déviant des images, 
parfois pathologiques, que l’auteur, 
non sans humour, s’applique à dépis-
ter et à analyser dans un sens quasi-
thérapeutique. Pour autant, les pages 
qui sonnent parfois comme une psy-
chanalyse iconographique un peu 
prévisible (ainsi autour de la repré-
sentation sexuée ou non du Christ) 
ne restent pas closes sur elles-mêmes 
et ouvrent sur des perspectives doc-
trinales plus neuves, autour de l’incar-
nation ou de la puissance d’engendrer 
du Fils. Des dossiers iconographiques 
très complets sont consacrés à la 
Vierge, par exemple autour du motif 
de La Trinité de sainte Anne, que 
vient élargir un sous-chapitre sur 

Véronique Rouchon Mouilleron

REVUE DE L’ART, n° 179/2013-1, p. 75-86
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« La Sainte Parenté ». La série ico-
nographique se déploie de manière 
significative dans l’aire germanique 
où l’auteur signale son surgissement 
autour de 1280, mais notons qu’une 
étude récente l’a repérée en image dès 
la fin du xiie siècle (M. Naydenova-
Slade - D. Park, « The earliest Holy 
Kinship image, the salomite contro-
versy in northern England in the 
twelfth century », Journal of the Warburg 
and Courtauld Institutes, 71, 2008, 
p. 95-119).

La troisième partie se clôt sur « La 
critique sociale » qu’encouragent 
les images anticléricales, à tonalité 
sexuelle ou blasphématoire, et sur 
le renversement d’un monde qu’in-
duirait le succès naissant de la figure 
de l’homme sauvage. Elle porte ainsi 
aisément vers le dernier mouve-
ment du livre, consacré aux contes-
tations du Moyen Âge finissant, qui 
s’intitule « Les images en question ». 
L’auteur y réexamine les résultats de 
ses travaux antérieurs (sur l’interpré-
tation thomiste de l’image en parti-
culier), qu’il noue autour de deux 
problèmes considérés comme non 
dissociables : la définition de l’image, 
et son adoration. La question des 
dérives de l’image, de son inconve-
nance, des excès de ses utilisateurs 
n’en devient que plus vive. L’Italie 
paraît encore trop rapidement écar-
tée de la réflexion, dans l’idée que 
les demeures, plus que les églises, 
commençaient à attirer sur elles le 
déploiement du luxe – ce qu’il fau-
drait sans doute étayer, chiffres à 
l’appui. L’inventivité de la peinture 
flamande, pour sa part, trouve de 
convaincantes pages, dans le pro-
longement et le renouvellement des 
travaux d’Erwin Panofsky sur l’em-
ploi de la grisaille ou sur le « sym-
bolisme déguisé ». Un sous-chapitre 
concerne, enfin, « La Messe de 
saint Grégoire ». Dans cette for-
mule, placée entre vision christique 
et miracle eucharistique, l’auteur dis-
cerne en germe tous les éléments 
d’une réaction, que renforcent son 
patronage pontifical et sa garantie 
d’indulgences. Le dernier chapitre 
(« L’effondrement »), consacré à la 
Réforme, offre à la fois son abou-
tissement au projet global du livre 
et une clé essentielle de sa lecture. 
L’élimination des images prônée par 
l’iconoclasme réformateur était la 
seule fin possible dans une problé-
matique où image et adoration sont 

inséparables. Mais simultanément, 
l’audace des trouvailles produites 
par l’imagerie du xve siècle finissant, 
décrite comme libertaire (p. 345), 
ouvrait au chrétien un champ des 
possibles iconographiques et une 
liberté dévotionnelle d’une éton-
nante ampleur. L’écriture sensible et 
impertinente de Jean Wirth parvient 
à pointer avec succès la délicate réso-
lution de ces paradoxes d’entre deux 
mondes.

Véronique Rouchon Mouilleron

Jean-Marie Guillouët : Le por-
tail de Santa Maria da Vitória de 
Batalha et l’art européen de son 
temps, O portal de Santa Maria 
da Vitória da Batalha e a arte eu-
ropeia do su tempo : circulacão 
dos artistas e das formas na Eu-
ropa gótica. Leiria, Textiverso, Por-
tugalia sacra 1, 2011. 250 p., 191 ill. 
en coul. et 9 en n. en bl.

Dans ce livre présenté en ver-
sion bilingue française et portu-
gaise, Jean-Marie Guillouët analyse 
les conditions de la création du por-
tail de l’église Santa Maria da Vitória 
de Batalha au début du xve siècle. 
Pour cette fondation monastique 
d’importance majeure, le roi João 
I d’Avis fit appel à des artistes de 
grande renommée, qu’il fit venir de 
loin. En reconstituant avec préci-
sion les liens des maîtres actifs sur ce 
grand chantier portugais avec la pro-
duction artistique en Castille et en 
France, l’auteur replace la sculpture 
de Batalha au premier plan de la pro-
duction européenne de l’époque.

La construction du monastère de 
Santa Maria da Vitória de Batalha est 
étroitement liée à la célébration de 
la bataille d’Aljubarrota du 14 août 
1385 entre les troupes de João I, 
grand maître de l’ordre d’Avis et 
celles de Juan I, roi de Castille. Juan 
I avait épousé Beatriz, seule héritière 
du trône du Portugal à la mort du 
roi Fernando I en 1383. João d’Avis, 
fils bâtard du roi Pedro I (1357-
1367), réunit autour de lui toutes les 
forces qui s’opposaient à la procla-
mation de Beatriz et Juan I comme 
rois du Portugal – les grands pro-
priétaires terrains, la bourgeoisie, les 
ordres religieux – et sortit victorieux 
de l’affrontement militaire. Dans une 
charte de 1388, João I d’Avis mani-

feste sa volonté d’édifier une maison 
de prière dédiée à Notre-Dame, en 
remerciement de la victoire obtenue 
au moment précis des vêpres de la 
fête de l’Assomption de la Vierge. Le 
roi João I y précisait que le monas-
tère serait confié à l’ordre domini-
cain, suivant ainsi la suggestion de 
João das Regas, son conseiller, et de 
Lourenço Lamprea, son confesseur, 
qui devient le premier prieur du lieu. 
Outre sa fonction commémorative, 
le monastère Santa Maria da Vitória 
prit aussi celle de panthéon royal lors 
de l’inhumation en 1416 de Philippa 
de Lancastre, épouse de João I.

Les travaux commencèrent en 
1388 et l’essentiel de la construction 
de l’église de Santa Maria da Vitória 
se fit sous la direction de deux maîtres 
successifs : Alfonso Domingues 
(mort en 1406) et Huguet (men-
tionné sur le chantier dès 1401 et 
mort avant 1438). Le premier conçut 
le plan global de l’église et mena la 
construction du chœur, du transept, 
du vaisseau central et des collaté-
raux mais disparut avant que ces par-
ties ne soient complètement voûtées. 
C’est probablement lors de cette pre-
mière phase que furent voûtées les 
chapelles du chœur et des collaté-
raux, et que furent élevées les ailes 
est et sud du cloître. L’observation 
d’un changement de modénature 
permet à Jean-Marie Guillouët de 
situer le voûtement de l’abside, du 
transept et du vaisseau central dans 
une deuxième campagne, dirigée par 
maître Huguet. Ce dernier construi-
sit les ailes ouest et nord du cloître et 
une vaste chapelle de plan circulaire 
à l’est du chœur. L’auteur remonte la 
datation traditionnellement admise 
pour le début de la construction de la 
chapelle du fondateur à un moment 
où le mur du collatéral sud, sur 
lequel elle s’ouvre, était encore très 
peu élevé : une rupture des assises 
est observée dans ses parties basses, 
alors que celles de la chapelle et du 
mur du collatéral sont continues au 
niveau des fenêtres. Comme les pro-
fils des piliers de la chapelle appar-
tiennent à la première campagne, la 
décision de construction a donc dû 
être prise durant l’activité sur le chan-
tier du maître Alfonso Domingues 
ou dans les toutes premières années 
de celle de maître Huguet, au début 
du xve siècle, qui écoulait alors des 
éléments fabriqués par les équipes de 
son prédécesseur. Voûtée par maître 

Huguet, la chapelle fut achevée avant 
1434, date à laquelle les corps de 
João I et de son épouse Philippa de 
Lancastre y furent transférés.

L’auteur montre qu’un premier 
atelier de sculpture, actif pendant la 
campagne dirigée par le maître por-
tugais Alfonso Domingues, a exé-
cuté les consoles du portail principal, 
les chapiteaux de la nef (figures 
d’anges) et ceux de la salle capitu-
laire représentant l’Annonciation. 
Au début du xve siècle, cet atelier 
de formation régionale a cédé la 
place aux sculpteurs travaillant avec 
maître Huguet et responsables de 
la majeure partie du portail. Cette 
deuxième équipe, dont le travail est 
d’une qualité supérieure, était très 
probablement de formation étran-
gère. En retraçant les antécédents 
catalans de la composition archi-
tecturale de la façade de l’église de 
Batalha et du voûtement de la cha-
pelle circulaire, Jean-Marie Guillouët 
attribue une origine catalane au 
maître Huguet, problème longue-
ment débattu jusqu’ici. En reprenant 
l’iconographie de la Maiestas domini 
du portail de Burgos, lieu du cou-
ronnement du roi de Castille, le tym-
pan de Batalha évoque la victoire sur 
le roi de Castille de 1385 et participe 
ainsi à une symbolique du pouvoir 
du nouveau roi portugais.

Au-delà des modèles catalans ou 
castillans, l’auteur fait ressortir des 
références à l’art français. Placé dans 
le gâble du portail, le Couronnement 
de la Vierge tranche à Batalha par 
rapport à toutes les autres occur-
rences de ce thème dans la pénin-
sule ibérique, toujours placées au 
tympan, et il renvoie de façon pré-
cise à la cathédrale de Reims qui avait 
disposé ce motif de manière iden-
tique. L’auteur établit des rapproche-
ments stylistiques entre les statues 
des apôtres des ébrasements du por-
tail portugais et celles des prophètes 
du château de Mehun-sur-Yèvre par 
André Beauneveu. Il remarque égale-
ment des similitudes formelles entre 
les statues du portail de Batalha et la 
sculpture de la façade de la cathédrale 
de Rouen réalisée entre 1390 et 1400. 
De telles parentés stylistiques ne 
pourraient s’expliquer que par la for-
mation française des sculpteurs de 
Batalha ou, au moins, par leur bonne 
connaissance de la sculpture française 
de l’époque. L’argumentation est 
étayée par une centaine de comparai-
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de Duchamp et son triolisme dif-
fus, décrit après coup dans Victor 
(1977), entre Henri-Pierre Roché et 
Beatrice Wood, ne font que renfor-
cer cette image de sulfure admise par 
la haute société new-yorkaise, image 
déjà présente dès 1912 avec le scan-
daleux Nu descendant l’escalier. Encore 
faut-il expliciter l’acceptation d’une 
masculinité artistique, qui n’est pas 
sans questionner le regard porté sur 
ces cercles artistiques dans un New 
York cosmopolite.

Duchamp est ainsi reconnu à 
l’époque pour sa silhouette ambi-
guë, dont il tire profit en l’associant 
à la fétichisation de la femme-objet, 
par le biais du travestissement. En 
bouleversant les rôles sexuels dans 
la mise en scène d’un « sujet divisé » 
(p. 84), la mascarade des apparences 
féminines devient elle-même la paro-
die de ce qui est censé être féminin 
(notamment dans des poses sophis-
tiquées pour la parodie publici-
taire Belle Haleine - Eau de Voilette). 
L’auteur décrit le mouvement Dada 
à New York à partir de l’exhibition 
de cette sexualité de masse, dans les 
travestissements duchampiens et les 
poses érotiques de la baronne Elsa 
von Freytag Loringhoven, tout en 
évitant la justification souvent trop 
simpliste d’un Duchamp nourri par 
l’esprit subversif Dada. La collabo-
ration entre Duchamp et Man Ray 
se développe à partir d’une « véri-
table stratégie médiatique » (p. 102), 
combinée à l’esthétique commer-
ciale de la photographie de mode. 
Les rapports entre l’artiste et son 
photographe sont relus sous l’angle 
psychanalytique analysé par les fémi-
nistes Kaja Silverman et A. Jones, 
notamment dans cette complicité 
ambiguë où l’un des deux hommes 
joue la femme. C’est sur cette mas-
carade des genres sexuels et artis-
tiques que conclut G. Zapperi, 
dans sa lecture de Wanted $2,000 
Reward et qui annonce le départ de 
Duchamp en 1923. Se dénonçant lui-
même comme l’auteur recherché du 
crime contre la peinture et en faveur 
d’une identité masculine instable, 
Duchamp pose à la manière d’une 
photo d’identité, en consignant les 
différents noms qu’on lui prête. Ce 
paradigme historique de l’identité 
revendiquée par la performance, 
que reprendront les artistes femmes 
des années soixante-dix, rejoint le 
double principe de l’énonciation per-

formative, d’où sont issues les théo-
ries Queer et la philosophie analytique 
de Th. de Duve. La leçon ducham-
pienne du « dire c’est faire » a ouvert 
un espace illimité à l’interprétation 
de ses fameux silences. Reste encore 
à déterminer, dans les États-Unis des 
années 1920, ce qu’il y a de subver-
sif dans l’affichage d’une posture sin-
gulière et dans le renouvellement des 
qualités masculines de l’artiste. Sur 
ce point, l’essai de G. Zapperi ouvre 
un champ théorique encore peu 
développé consacré aux études sur 
la masculinité, qui rend son ouvrage 
fort utile dans l’histoire de l’art fran-
cophone. Cette déconstruction des 
canons de la modernité artistique 
est cependant soumise au risque 
d’en critiquer les lectures réductrices 
pour en imposer d’autres, tout aussi 
systématiques.

Damien Delille
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Le manuscrit original écrit en russe 
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toire de la recherche iconographique. On 
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[À l’occasion de l’année Russie-Ita-
lie en 2011, le musée Pouchkine a prêté 
à la galerie des Offices une importante 

Madone florentine du Duecento, dans la-
quelle les spécialistes Angelo Tartuferi et 
le regretté Miklòs Boskovits ont identi-
fié la main du Maestro della croce 434, actif 
entre 1230 et 1260 environ. L’ensemble 
des résultats est publié dans un joli petit 
ouvrage très soigné.]
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Université Stendhal, Grenoble, EL-
LUG, 2012. 159 p., 66 ill. en coul et 
n. et bl.

[Dans une nouvelle collection inti-
tulée « Iconographie en débat », il s’agit 
d’une réédition de l’ouvrage paru en 
1954 sous la plume du célèbre poète et 
critique, afin de faire redécouvrir, dans 
toute leur variété, les expressions du 
savoir et les modes du regard qui nour-
rissent la discipline depuis une cinquan-
taine d’années.]

Henry Kraus : L’argent des ca-
thédrales. Traduit par Laurent 
Me d za dourian et Dominique Bar-
rios-Delgado, Paris, Les éditions du 
Cerf, CNRS éditions, 2012. 340 p., 
9 ill. en n. et bl.

[Il s’agit de la réédition de l’ouvrage 
américain paru en 1979 et déjà traduit en 
français en 1991 sous le titre À prix d’or. 
Le financement des cathédrales.]
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De Bœck, 2012. 748 p., 61 ill. en coul. 
et n. et bl.

[Élizabeth L’Estrange « Introduc-
tion » ; Tracy Adams « Isabeau de 
Bavière, le don et la politique de mécé-
nat » ; Solveig Bourocher, « La reine 
Marie d’Anjou : commanditaire des tra-
vaux du château de Chinon au milieu 
du xve siècle ? » ; Olga Karaskova « Le 
mécénat de Marie de Bourgogne : 
entre dévotion privée et nécessité poli-
tique » ; Ghislain Tranié « Un exemple 
d’articulation du féminin et du mascu-
lin à travers le mécénat. Les pratiques 

de Philippe de Gueldre et d’Antoine de 
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de Médicis ? La cérémonie de la remise 
du Decretum electionis à Henri de Valois » ; 
Kathleen Wilson-Chevalier « Patronnes 
et mécènes au cœur de la Renaissance 
française »]


