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    Préface




    

      « L’œuvre d’art n’est pas le reflet, l’image du monde ;




      mais elle est à l’image du monde »




      Ionesco


    




    Qui sont les personnages coiffés d’une galette blanche dans le triptyque du Chariot de foin de Bosch ou dans Le Triomphe de la mort de Pieter Brueghel l’Ancien ? Et cette jeune Maja, dans le tableau de Goya La Promenade en Andalousie ? Qu’est-ce qui caractérise le tableau de Madrazo y Garreta, Une Gitane ? Que nous apprennent les œuvres d’art de leur époque de création ? Que nous apprennent-elles des interactions entre les hommes, ou des sociétés de l’époque ?




    Vous trouverez de nombreux éléments de réponse dans cet ouvrage qui s’interroge sur la place donnée aux Roms1 dans les collections du Prado. Ce guide pédagogique s’inscrit dans la lignée des orientations stratégiques du Conseil de l’Europe. Ces dernières visent notamment à combattre les préjugés et la discrimination à l’encontre des Roms et des Gens du voyage.




    En complément d’autres actions du Conseil de l’Europe telles que le partenariat avec l’Institut européen des Roms pour l’art et la culture (ERIAC) et le travail sur l’enseignement de la mémoire de l’holocauste des Roms, cet ouvrage rend visibles les représentations que se font des Roms les sociétés majoritaires ainsi que les mécanismes complexes de construction de ces représentations, qui sont au fondement des discriminations dont ceux-ci sont aujourd’hui l’objet. Par ailleurs, il permet d’appréhender le rôle et la contribution des Roms à l’histoire européenne.




    Que vous soyez enseignant en histoire, en histoire de l’art, en philosophie, étudiant ou simple visiteur du Prado, cet ouvrage invite chacun, au moyen de fiches détaillées sur 15 œuvres choisies et grâce au livret contenant une trame contextuelle, à découvrir et à mettre en perspective œuvres, époques et histoire des idées. Ce sont des outils précieux pour lutter contre l’antitsiganisme et reconnaître aux Roms la place qui est la leur dans l’histoire européenne.




    Belle découverte à tous !




    

      Snežana Samardžic-Marković


    




    

      Directrice générale de la démocratie




      Conseil de l’Europe


    


  




  

    




    

      1 Les termes « Roms et Gens du voyage » utilisés au Conseil de l’Europe englobent la grande diversité des groupes concernés par les travaux du Conseil de l’Europe dans ce domaine : d’une part les Roms, les Sintés/Manouches, les Calés/Gitans, les Kaalés, les Romanichels et les Boyash/Rudars ; les Égyptiens des Balkans (Égyptiens) et les Ashkalis ; les branches orientales (Doms, Loms et Abdal) ; d’autre part, les groupes tels que les Travellers, les Yéniches et les personnes que l’on désigne par le terme administratif de « Gens du voyage » ainsi que celles qui s’auto-identifient comme Tsiganes. Ceci est une note de bas de page explicative, non pas une définition des Roms et/ou des Gens du voyage.
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        Triptyque du Chariot de foin (1512-1515)




        Jérôme Bosch (1450 -1516)




        Huile sur bois (147 x 212 cm) – Musée du Prado, Madrid, Espagne


      


    




    
Fiche 1 Triptyque du Chariot de foin (1512-1515)





    L’œuvre identifiée




    Époque : fin du Moyen Âge, début des Temps modernes




    Style : Renaissance du Nord (Flandres)




    Domaine artistique : art du visuel




    Genre : allégorie moralisante




    L’œuvre en questions




    ■ Quelles scènes sont représentées sur les panneaux du triptyque ?




    Le tableau est une métaphore biblique du caractère éphémère des choses de ce monde. Ouvert, il est dédié au péché. Fermé, il représente l’homo viator, l’homme errant sur le chemin de la vie. Sur le panneau central est représenté le chariot de foin, sur celui de gauche le paradis et sur celui de droite l’enfer.




    ■ Pourquoi la scène principale met-elle en scène des personnages autour d’un chariot rempli de foin ?




    Le chariot de foin symbolise tout ce qu’on envie : richesse, honneurs, plaisirs. Il roule vers la grange, tiré par sept monstres, les sept péchés capitaux. Certains personnages tentent de grimper sur le chariot, d’autres en sont déjà tombés ; les roues du char les écrasent. L’humanité est traînée par le péché. Les grands de ce monde (empereur, roi et pape) comme le petit peuple appartiennent à une humanité que Bosch considère comme perverse. Tous suivent le chariot et presque aucun ne prête attention à la figure rédemptrice du Christ qui domine la scène depuis un nuage.




    ■ Quelles sont les sources de Jérôme Bosch ? De quel épisode de la Bible s’est-il inspiré ?




    Il existe une référence au chariot de foin dans l’Ancien Testament (verset du Livre d’Isard 40, 6 : « Omnis caro foenum » (toute chair est foin), mais les influences de Bosch sont également populaires, comme en atteste le proverbe flamand : « Le monde est un chariot de foin et chacun y prend ce qu’il peut attraper. »




    ■ Si vous faisiez le tour du triptyque et que vous fermiez celui-ci, que verriez-vous ?




    On verrait le personnage du vendeur ambulant, errant. Unique personnage vagabond de classe basse positif dans l’iconographie de Bosch, l’ancien est voûté sous le poids de son panier. Le vieil homme repousse à l’aide d’un bâton un chien hargneux. C’est un homme bon dont l’âge avancé le fait regarder en arrière : il voit alors le vol, les rixes et l’humanité perdue.




    ■ Quel est le sens de lecture du triptyque ?




    Le triptyque peut être décrypté verticalement ou horizontalement. Des bandes horizontales successives correspondent aux différents plans du tableau et suivent le mouvement du chariot, de gauche à droite. Celle au premier plan donne à voir les parasites de la société. On y trouve d’ailleurs deux Gitanes, dont l’une est diseuse de bonne aventure. Au-dessus, une bande jaune presque vide de personnages laisse apercevoir la route suivie par la procession. Devant le chariot, des groupes de personnages représentent, par petites scènes entremêlées, la violence qu’entraîne la cupidité. De part et d’autre du chariot, deux groupes dessinent des formes triangulaires dont les pointes tombent vers l’avant de la meule. Derrière le chariot, on découvre un vaste paysage composé de montagnes et de lacs ainsi que d’habitations. La lecture verticale s’articule autour d’un axe central, allant de l’arracheur de dents aux poches pleines de foin au pied du chariot où l’on se bat pour du foin, puis au sommet de la meule, avec une scène de volupté mettant en scène des personnages indifférents tant à ce qui les entoure qu’à la figure du Christ de douleur qui, dans un nuage blanc baigné de lumière céleste, observe comment les vices des hommes les détournent de son sacrifice.




    ■ Pourquoi l’artiste a-t-il intégré dans cette allégorie moralisante des personnages roms ?




    À la fin du XIVe siècle, les Roms vivent en Europe depuis quelques décennies, voire un siècle dans certaines régions. On les retrouve mentionnés dans de nombreux documents d’archives. Ils apparaissent souvent comme « gens de Bohême » ou « Égyptiens ».




    Au premier plan du panneau central, un aveugle est mené par la main par un enfant. À leur droite, marginales et suspectes, les deux Gitanes sont reconnaissables à leur teint mat et à leur large coiffe ronde en galette blanche. La première prend la main d’une jeune femme blanche dont les riches habits laissent à penser qu’elle est issue de la noblesse. La lecture des lignes de la main, aussi appelée chiromancie, est une activité réprouvée par l’Église. Contre la poitrine de la chiromancienne, dans le pli de sa robe, on aperçoit un bébé. Un autre enfant, jambes nues, s’agrippe à la robe de la riche dame. L’autre Gitane est assise sur le sol et lave les fesses d’un enfant qu’elle tient couché sur ses genoux. Elle utilise pour cela l’eau d’une cuvette posée à ses côtés. Une cruche a été installée juste derrière elle. Un cochon couché, un rôti, un chien : ces incarnations du vice pour le peintre appartiennent à l’humanité pécheresse.




    L’œuvre en réseaux




    Réseau : l’allégorie




    1. Le Louvre : tapisserie de La Vierge glorieuse (1485), Anonyme




    Les raisons du rapprochement




    Des œuvres mettant en scène une allégorie morale et religieuse en utilisant la figure féminine rom




    Clés de comparaison




    Convergences




    

      

        	Le genre : femme romani comme allégorie





        	Habillement romani





        	La Renaissance nordique



      


    




    Divergences




    

      

        	La technique : tapisserie / peinture sur bois





        	Le genre : scène de l’Ancien Testament / allégorie religieuse



      


    




    Réseau : le vêtement romani




    5. Le Prado : La Visitation (1517) de Raphaël, Giulio Romano et Giovanni Penni




    2. Le Louvre : La Petite Sainte Famille (1519) de Giulio Romano




    5. Le Louvre : La Diseuse de bonne aventure (1595-1598) du Caravage




    13. Le Prado : Une Gitane (1871) de Raimundo de Madrazo y Garreta




    Réseau : les textes




    Sébastien Brant, La Nef des fous, fin du XVe siècle, récit versifié de divers types de folie, tableau de la condition humaine
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        Le Repos pendant la fuite en Égypte (1518-1520)




        Joachim Patinir (1480-1524)




        Huile sur bois (121 x 177 cm) – Musée du Prado, Madrid, Espagne


      


    




    
Fiche 2 Le Repos pendant la fuite en Égypte (1518-1520)





    L’œuvre identifiée




    Époque : XVe-XVIe siècles




    Style : Renaissance nordique




    Domaine artistique : art du visuel




    Forme d’expression : peinture




    Genre : scène religieuse




    L’œuvre en questions




    ■ Quelle est la scène religieuse évoquée par le peintre ?




    Le peintre évoque ici la fuite en Égypte de la Sainte Famille. Cet épisode, qui a inspiré tant d’artistes, est propre à l’Évangile de Matthieu : averti par un ange qu’Hérode est décidé à tuer le roi des Juifs, Joseph quitte Bethléem de nuit avec Marie et leur fils pour les conduire en Égypte. Il reviendra après la mort d’Hérode, sous le règne de son fils qui lui succède, Archélaos, pour s’installer à Nazareth. Entre le départ et le retour aura lieu le massacre des enfants de Bethléem, connu également comme le Massacre des Innocents.




    ■ Que remarquons-nous dans la composition du tableau ?




    Tel un triptyque, cette toile comporte trois parties. Au centre et au premier plan, sur un éperon rocheux, se trouve la Vierge Marie en majesté. Derrière elle s’ouvre une sombre forêt. À droite, parfaitement séparés, les champs, la grange, le village au loin sont des motifs récurrents chez Patinir. À gauche, au pied d’une haute montagne rocheuse, on aperçoit Héliopolis aux édifices romantico-gothiques. Des idoles tombent d’une tour de l’édifice alors que dans d’autres édifices des fidèles présentent des offrandes à leurs dieux. Sur le chemin du retour, au sortir de la ville, Joseph apporte une écuelle de lait à la Vierge qui allaite son enfant.




    ■ Que savons-nous de la symbolique des fleurs et des végétaux au XVIe siècle ?




    Dans l’art religieux du Moyen Âge et de la Renaissance, les fleurs et les arbres ont une signification. Le pommier à droite de Marie représente l’arbre du bien et du mal, sec du fait du péché originel, mais reprenant vie grâce à l’Incarnation du Christ. La vigne sans raisin qui s’enroule autour de l’arbre rappelle les paroles du Christ : « Je suis la vigne » et évoque sa mort. Le châtaignier au second plan est associé à la résurrection. Les châtaignes tombées au sol sont des symboles de l’Immaculée Conception.




    ■ Quels sont les éléments qui nous permettent d’associer cette scène à l’iconographie romani ?




    Motif récurrent dans la peinture de cette époque, la Vierge enturbannée, représentée en Mater lactans (mère allaitante) ainsi que l’évocation de la thématique biblique de l’Égypte et de l’exil nous permettent d’associer cette œuvre à l’iconographie romani. À la fin du XIVe siècle, les Roms sont en Europe depuis quelques décennies, voire un siècle dans certaines régions. On les retrouve mentionnés dans de nombreux documents d’archives. Ils apparaissent souvent sous le nom « d’Égyptiens ». C’est également, comme les Hébreux fuyant les persécutions et la Sainte Famille, un peuple mobile. À cette époque, tout ce qui est en relation avec l’Égypte est perçu comme mystérieux et magique, sans aucune connotation négative ; si cela avait été le cas, la Vierge n’aurait pu apparaître enturbannée à la façon des Gitanes de l’époque.




    Enfin, la Vierge allaite l’enfant Jésus. On retrouve ces images de mères aimantes et allaitantes dans de nombreux textes et représentations de l’époque décrivant l’arrivée des « Égyptiens » dans les campagnes et les villes.




    L’œuvre en réseaux




    Réseau : les scènes bibliques




    4. Le Louvre : Moïse sauvé des eaux (1539) de Nicolò dell’Abbate




    Les raisons du rapprochement




    

      

        	Représentations bibliques ; évocation de l’Égypte



      


    




    Clés de comparaison




    Convergences




    

      

        	Le genre : scène religieuse mettant en scène un apparat romani





        	L’époque : la Renaissance



      


    




    Divergences




    

      

        	La composition : tripartite / une scène dans un cadre bucolique





        	La technique : huile sur bois / dessin



      


    




    Réseau : le vêtement romani




    3. Le Prado : Les Tentations de saint Antoine (1520-1524) de Joachim Patinir et Quinten Metsys




    4. Le Prado : La Sainte Famille appelée La Perle (1518) de Raphaël et Giulio Romano




    2. Le Louvre : La Grande Sainte Famille (1518) de Raphaël




    10. Le Prado : La Promenade d’Andalousie ou La Maja et les masques (1777) de Francisco de Goya y Lucientes
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        Les Tentations de saint Antoine (1520-1524)




        Joachim Patinir (1480-1524), Quinten Metsys (1465-1530)




        Huile sur bois (155 x 173 cm) – Musée du Prado, Madrid, Espagne


      


    




    
Fiche 3 Les Tentations de saint Antoine (1520-1524)





    L’œuvre identifiée




    Époque : XVIe siècle




    Style : Renaissance nordique




    Domaine artistique : art du visuel




    Forme d’expression : peinture sur bois




    Genre : scène religieuse




    L’œuvre en questions




    ■ Que représente le tableau ?




    Comme dans d’autres tableaux de Patinir, plusieurs scènes des tentations sont représentées. Au centre et au premier plan, en haut d’une colline, trois femmes de trois générations tentent saint Antoine. Alors que l’une lui propose une pomme, allusion au péché originel, une autre lui parle, tentant de le rassurer, tandis que la troisième, dont la robe dévoile la nature démoniaque, lui caresse le cou. Symbole du démon, un petit singe tire l’habit du saint. Des scènes plus réduites flanquent cette image principale. À droite, saint Antoine est de nouveau soumis à la tentation, cette fois par une reine et ses suivantes. Dans la barque, invisibles pourtant aux yeux du saint homme qui fait le signe de l’exorcisme, se trouvent des créatures monstrueuses. À gauche, Patinir représente le saint, les cheveux en flammes, puis attaqué par des animaux et des créatures hybrides qui précèdent l’arrivée d’une horde de monstres. Plus loin encore, sous un abri, adossé à une église, il prie. Dans un axe médian, les démons s’agitent dans le ciel.




    ■ Par quoi est occupé tout l’arrière-plan du tableau ?




    Près d’un tiers de la composition est occupé par le paysage. On dit de Patinir qu’il est le premier peintre du paysage. Ce qui caractérise son traitement des décors naturels extérieurs, c’est l’ampleur qu’il donne à ces derniers. Sa manière de peindre présente un double caractère : l’espace figuré est immense grâce à un point de vue panoramique situé très haut, en même temps qu’il englobe, sans souci de vraisemblance géographique, le plus grand nombre de phénomènes et de spécimens possibles, typiques de ce que la terre peut offrir comme curiosités, réelles ou imaginaires. Outre la perspective panoramique, il utilise, tel Léonard de Vinci, la perspective aérienne grâce à un découpage de l’espace en trois plans couleur : brun ocre, vert et bleu.




    ■ Quels sont les éléments qui peuvent rattacher ce tableau à l’univers romani ?




    Dans la scène de gauche, des monstres ont d’abord incendié la cabane puis la chevelure du saint pour l’attaquer ensuite, après l’avoir fait chuter. Une des créatures démoniaques porte très distinctement la coiffe en galette, attribut vestimentaire et iconographique typiquement romani ; sa présence centrale dans cette petite scène nous ramène à la figure de la femme romani comme allégorie du vice, de l’hérésie et de la tentation.




    ■ Pourquoi le tableau est-il signé par deux peintres ?




    Joachim Patinir et Quinten Metsys sont des peintres de la Renaissance flamande, tous deux nés à Anvers. Ils ont été très influencés par la peinture de Bosch.




    Dans ce tableau, Patinir, qui a déjà son propre atelier, a peint le fond et le paysage, alors que Metsys s’est chargé des figures. Nous sommes donc en présence de deux peintres réputés qui interviennent chacun dans le domaine dont il a la parfaite maîtrise. Il s’agit ici tout à la fois d’un grand paysage et d’un grand tableau religieux. Notre regard est autant capté par le récit de Metsys que par le paysage de Patinir.




    L’œuvre en réseaux




    Réseau : l’allégorie




    3. Le Prado : Le Chariot de foin (1515) de Jérôme Bosch




    Les raisons du rapprochement




    

      

        	Deux représentations allégoriques du vice sous des traits romani





        	La Renaissance flamande





        	Êtres hybrides et monstres



      


    




    Clés de comparaison




    Convergences




    

      

        	Le genre : scène religieuse mettant en scène la figure romani





        	Habillement romani





        	Bestiaire et monstres



      


    




    Réseau : le paysage




    4. Le Prado : La Sainte Famille appelée La Perle (1518) de Raphaël et Giulio Romano




    7. Le Prado : Le Rassemblement des Gitans dans le bois (1612) de Jan Brueghel l’Ancien




    8. Le Prado : Paysage avec Gitans (1641-1645) de David Teniers II




    10. Le Louvre : Voyageurs sous des ruines (1640-1643) de Sébastien Bourdon




    Réseau : le travail en atelier




    4. Le Prado : La Sainte Famille appelée La Perle (1518) de Raphaël et Giulio Romano
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        La Sainte Famille appelée La Perle (1518)




        Raffaello Santi, dit Raphaël (1483-1520),




        Giulio Romano (1499-1546)




        Huile sur bois (147,4 x 116 cm) – Musée du Prado, Madrid, Espagne


      


    




    
Fiche 4 La Sainte Famille appelée La Perle (1518)





    L’œuvre identifiée




    Époque : XVIe siècle




    Style : Renaissance italienne




    Domaine artistique : art du visuel




    Forme d’expression : peinture




    Genre : scène biblique




    L’œuvre en questions




    ■ Qui sont les personnages représentés dans le tableau ?




    La Vierge Marie, drapée dans un manteau bleu marial, l’enfant Jésus et son cousin saint Jean-Baptiste, vêtu de la peau de mouton qu’il portera, adulte, lors de ses prêches, et sainte Élisabeth, sa mère, sont représentés dans ce tableau. Dans la pénombre, on aperçoit saint Joseph. À l’exception de Jésus, tous sont auréolés.




    ■ Pourquoi sainte Élisabeth est-elle représentée sous les traits d’une femme romani du XVe siècle ?




    Ce motif se retrouve fréquemment dans la peinture religieuse des XVe et XVIesiècles. Herméneutes et annonciateurs, saint Jean-Baptiste, cousin de Jésus, ainsi que sa mère, sainte Élisabeth, sont ceux qui prédisent le message du Christ et sa crucifixion dans le Nouveau Testament. On remarque que l’expression de sainte Élisabeth est grave. Elle sait les sacrifices et les souffrances que la foi de son fils et de Jésus va leur faire endurer. Elle a le pouvoir de connaître l’avenir, pouvoir que possédaient les femmes romani, pensait-on alors. Elle est donc représentée avec un teint mat, des traits anguleux et coiffée d’un turban rayé, noué à la manière romani.




    ■ Pourquoi le tableau est-il connu également sous le nom de La Perle ?




    Philippe IV, roi des territoires d’Espagne et des Indes, a qualifié ce tableau de Raphaël auquel a collaboré également Giulio Romano de « perle ». Très jeune déjà, amoureux des arts et mécène, il considérait cette œuvre comme le joyau de sa collection. Quelques désaccords existent sur son auteur réel, mais le dessin de la composition est attribué sans conteste à Raphaël, qui aurait confié à Giulio Romano, l’un de ses étudiants, le soin de la parachever.




    ■ Que peut-on dire de la composition du tableau ?




    La composition de l’œuvre est pyramidale. La triangulation de la composition comme l’importance du paysage au dernier plan et le traitement des contrastes lumineux démontrent l’influence de Léonard de Vinci sur Raphaël et son atelier.




    L’œuvre en réseaux




    Réseau : les codes de représentation




    5. Le Prado : La Visitation (1517) de Raphaël, Giulio Romano et Giovanni Penni




    3. Le Louvre : La Petite Sainte Famille (1519) de Giulio Romano




    Les raisons du rapprochement




    

      

        	Deux représentations de la Sainte Famille, avec sainte Élisabeth caractérisée sous des traits roms





        	Le travail en atelier à la Renaissance



      


    




    Clés de comparaison




    Convergences




    

      

        	Le genre : scène religieuse mettant en scène la figure romani





        	Habillement romani



      


    




    Divergences




    

      

        	Le cadre : présence symbolique de la nature / une scène dans un cadre bucolique





        	La lumière : jeu d’ombres et de lumière (luminisme sombre de Léonard de Vinci) / présence diffuse de la nature



      


    




    Réseau : le vêtement romani




    3. Le Louvre : La Petite Sainte Famille (1519) de Giulio Romano




    5. Le Louvre : La Diseuse de bonne aventure (vers 1595-1598) du Caravage




    13. Le Louvre : Campement de Bohémiens (moitié du XVIIe siècle) de Jan van de Venne




    Réseau : le travail en atelier




    3. Le Prado : Les Tentations de saint Antoine (1520-1524) de Joachim Patinir et Quinten Metsys




    3. Le Louvre : La Petite Sainte Famille (1519) de Giulio Romano
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        La Visitation (1517)




        Raphaël (1483-1520)




        Giulio Romano (1499-1546),




        Giovanni Penni (1496-1528),




        Huile sur toile (200 x 145 cm) Musée du Prado, Madrid, Espagne


      


    




    
Fiche 5 La Visitation (1517)





    L’œuvre identifiée




    Époque : Temps modernes




    Style : Renaissance italienne




    Domaine artistique : art du visuel




    Forme d’expression : peinture




    Genre : scène religieuse




    L’œuvre en questions




    ■ Qu’est-ce qu’une Visitation ?




    C’est un épisode du Nouveau Testament qui raconte la visite de la Vierge Marie, enceinte de Jésus, à sa cousine Élisabeth, elle-même (et ce malgré son âge avancé) enceinte de saint Jean-Baptiste. C’est également une fête chrétienne célébrée le 31 mai. Dans ce tableau, au second plan à gauche, on peut également voir la scène du baptême du Christ par saint Jean-Baptiste.




    ■ Trois peintres en sont les auteurs. Pourquoi ?




    Nous savons que l’œuvre a été conçue par Raphaël. Celui-ci a d’ailleurs touché 300 escudos pour la composer. Il a ensuite délégué le reste du travail à des peintres de son atelier. Giulio Romano a peint les personnages tandis que Giovanni Penni était en charge du paysage.




    ■ Comment l’atelier de Raphaël fonctionnait-il ?




    Dans son atelier, Raphaël imposait une discipline d’exécution si rigoureuse qu’il est impossible de distinguer les différentes mains, y compris la sienne, de celle des autres. Dès l’étape initiale, c’est-à-dire les dessins préparatoires, l’ensemble de la chaîne était prise en compte.




    ■ Que peut-on dire de la composition du tableau ?




    Giulio Romano est connu pour ses formes dures et denses qui sont à l’origine du maniérisme. On pense qu’il aurait représenté les têtes et peut-être les corps et les draperies, dont l’exécution est un peu maladroite (bras trop long, positionnement anormal de l’étole sur l’épaule, ventre étrangement arrondi) ; quant à Penni, il aurait exécuté le fond, on y reconnaît sa douceur.




    ■ Pourquoi sainte Élisabeth est-elle parée du turban romani ?




    Les femmes gitanes de l’époque sont représentées portant deux types de coiffe : la coiffe à galette et un enturbannement « à l’égyptienne », passant sous le menton, parfaitement illustré dans celui de sainte Élisabeth. La cousine de la Vierge ainsi que d’autres figures bibliques féminines capables de prédire l’avenir sont représentées par les artistes de l’époque parées des attributs vestimentaires des Gitanes, comme pour signifier leur capacité à prophétiser ce qui adviendra.
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