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          Images mises en forme

        

        Marie-Christine Villanueva Puig

      

      
        
           Ce cahier réunit plusieurs des communications issues du séminaire « Images » du Centre Louis Gernet au cours de l’année universitaire 2006-2007 et de la table ronde internationale qui s’est tenue dans les locaux de l’INHA le 17 février 2007 et en a constitué le temps fort. Le thème de la réflexion était « Images mises en forme »1. La problématique qui nous a réunis était celle du décor des vases peints envisagé par rapport à la forme et à l’usage de leur support.

           Certes, il ne s’agit pas d’une problématique nouvelle et j’évoquerai seulement quelques jalons récents du questionnement. Dans un article intitulé « J.-D. Beazley e la ceramologia » publié en 19802, Cornelia Isler-Kerényi faisait le point sur la céramologie après Beazley et relevait, parmi les perspectives qui s’offrent aux chercheurs, à partir de l’œuvre de l’immense savant, l’étude des relations entre forme, ornement et scène figurée. Présente à notre table ronde, elle a à nouveau ouvert pour nous le dossier des stamnoi attiques dans cette perspective et on lira plus loin le texte de sa contribution.

           Le long article d’Ingeborg Scheibler, paru en 1987, « Bild und Gefäss. Zur ikonographischen und funktionalen Bedeutung des attischen Bildfeldamphoren »3 consacré aux amphores attiques à panneau (l’auteur n’a malheureusement pas pu venir à Paris enrichir nos débats), a alimenté nos recherches préparatoires et je voudrais en souligner les points suivants. Le titre indique clairement la perspective : l’image et le vase, signification iconographique et fonctionnelle. Elle recherche ce qu’elle appelle une Bildsprache de ces amphores. L’étude s’ouvre par une recension des amphores à panneau représentées sur les vases. Leur fonction de contenant posé sur le sol en contexte de symposion, de commerce ou encore en présence de Dionysos et de son thiase, est dégagée de ces images. Suit une analyse du décor figuré de ces amphores. Un long développement est consacré aux thèmes hippiques, suivi d’un tableau des sujets variés qu’on y trouve représentés et qui conduit l’auteur à souligner les points suivants : l’importante présence de Thésée et celle des thèmes guerriers, l’image fréquente de Dionysos, du thiase et du kômos. Enfin, elle observe la relation d’équilibre entre les images des deux faces de ces vases qui seraient comme le pendant l’une de l’autre : d’un côté le mythe, de l’autre la vie quotidienne en un groupement contrasté et complexe.

           Sur ce point, ces données pourraient se référer à une possible allusion au contexte des fêtes du mois de Pyanopsion en automne, marquées par des rites d’initiation des jeunes éphèbes et plus particulièrement à celles des Apatouries. Le programme iconographique de ces vases s’expliquerait dans le cadre d’une utilisation cultuelle lors de ces célébrations. Cette manière ferme de repousser une interprétation purement décorative des images des vases, de les prendre au sérieux et de leur donner un sens, celui en l’occurrence de rehausser un moment particulier de la vie nous a paru exemplaire. Je renverrai de plus, à l’appui de sa lecture, aux analyses si éclairantes que Pierre Vidal-Naquet4 a consacrées aux deux fêtes d’automne, proches dans le calendrier, des Apatouries et des Oschophories. Certains de leurs rituels font penser à des rites d’inversion, manière de dramatiser le passage de l’enfance à l’âge adulte, caractéristique des initiations des jeunes éphèbes : la couleur noire et la ruse du côté des Apatouries, le travesti féminin lors des Oschophories. De plus, en liaison plus directe avec ce que Ingeborg Scheibler a souligné dans l’imagerie des amphores, ces deux fêtes, très complexes, sont toutes deux en rapport avec Dionysos et en outre le mythe étiologique des Oschophories est celui du retour de Thésée après sa victoire sur le Minotaure, Thésée, le héros athénien, modèle des éphèbes.

           En se réclamant de la même méthode, Alan Shapiro a étudié les pélikés attiques dans le cadre d’une contribution au colloque international de l’École américaine d’Athènes en 19945 dont les conclusions nous ont paru peut-être moins convaincantes.

           L’étude de Panayota Badinou La laine et le parfum. Epinetra et alabastres, forme, iconographie et fonction. Recherche de céramique attique féminine (2003), dont le titre est explicite, réunit deux formes définies comme appartenant plutôt au monde féminin. La destinatrice de ces objets constitue le fil conducteur de l’enquête. La fonction présumée du vase est donnée comme clé de lecture principale : il s’agit de faire correspondre l’imagerie à la forme et à la fonction de l’objet. Tout en faisant preuve d’une perspective novatrice et en mettant l’accent sur de riches problématiques, l’auteur ne nous a pas toujours paru éviter l’écueil de forcer la lecture des images pour qu’elles s’adaptent à la fonction présumée du vase. C’est d’ailleurs ce qu’avaient souligné plusieurs auteurs de comptes rendus de son ouvrage6.

           Je mentionnerai aussi l’approche novatrice de l’ouvrage de Stefan Schmidt, paru en 2005, Rhetorische Bilder auf attischen Vasen. Visuelle Kommunication im 5 Jahrhundert v. Chr. L’auteur, qui était présent lors de notre rencontre de février et est revenu sur le cas des pyxides dans une contribution dont on lira ici le texte, explique son propos dans une copieuse introduction à son ouvrage. L’accent est mis sur l’abondance des images dans l’Athènes classique dont celles qui ornent les vases et qui vont le retenir ne sont qu’un exemple dans la perception d’un important phénomène de « communication », pour garder son terme. C’est au phénomène de la « rhétorique de l’image » qu’il s’intéresse en se référant à Roland Barthes. Le pouvoir de l’image est analysé au cours de quatre parcours consacrés chacun à une forme précise, condition définie comme indispensable à la démarche. Seront pris en compte successivement les lécythes, les pyxides, les choes et les hydries, restitués dans leur contexte et leur évolution. Chacun se voit défini par rapport à une fonction et à un utilisateur ou à une utilisatrice.

           Enfin je mentionnerai le colloque international tenu à Bruxelles du 27 au 29 avril 2006 et dont les actes sont sous presse. Sous le titre Formes et usages des vases grecs (VIIe-IVesiècles av. J.-C.), il a abordé, à travers plusieurs communications centrées sur une forme précise de vase, les liens complexes entre forme, fonction et iconographie.

           Lors de nos rencontres du centre Louis Gernet, nos explorations des images des vases en fonction de leur support et de l’usage de ce dernier, ont abordé plusieurs formes précises à l’intérieur d’un atelier donné. Ont été envisagés les coupes, les amphores, plusieurs types de cratère, les stamnoi et les phiales. La production attique nous a retenus mais aussi des vases cycladiques, corinthiens et apuliens. Nous avons voulu, à travers la présentation de dossiers précis, consacrés le plus souvent à une forme dans un atelier, faire le point sur les rapports multiples et très complexes qui peuvent être dégagés entre les représentations et leur vase porteur. Cette série d’explorations s’est orientée selon deux lignes, un aspect esthétique et un aspect thématique du rapport entre l’image et la forme, dont nous avons pu d’ailleurs constaté à plusieurs reprises qu’elles interféraient7.

           Il est bien clair pour tous que les images des vases ne constituent pas des tableaux plats et indépendants. L’organisation du décor, la composition des scènes sont conditionnées par la forme du vase et l’espace disponible. Notre réflexion a porté à partir du cas des médaillons de coupes de diverses origines sur les stratégies graphiques par lesquelles les peintres exploitent ces contraintes de la forme pour faire sens dans la construction de l’image (François Lissarrague).

           L’organisation du décor par rapport à la forme a aussi donné lieu à une réflexion sur l’élaboration des notions de face et de revers aux origines des styles cycladiques par la présentation d’exemples naxiens et pariens (Anne Coulié). Une autre contribution a mis l’accent sur le volume des vases et l’expérience de la tridimentionalité que constitue leur manipulation. La rotation de la coupe, et par conséquent des images qui en forment le décor, de convive en convive lors du symposion, a été centrale dans cette présentation (Ivonne Manfrini).

           Un deuxième volet de la réflexion a porté sur les rapports de l’iconographie des scènes représentées et l’usage des formes qui les portent, incluant le double questionnement : à qui et à quoi sert le vase ? Nous ne sommes pas arrêtés sur les cas où la fonction appelle, de manière univoque, la forme et l’usage comme celui de l’amphore panathénaïque. Commande officielle de la cité d’Athènes pour être remise, pleine de l’huile des oliviers sacrés, aux athlètes victorieux lors des jeux panathénaïques, la forme, les dimensions, la technique et le décor en sont fixés une fois pour toutes en rapport avec l’usage. Martin Bentz, qui a si bien étudié leur « fonction » dans son ouvrage de 19988, a ouvert pour nous le dossier, plus complexe par rapport à notre question, des amphores à col au décor plus varié, réalisé pour un client le plus souvent étrusque. La fonction appelle aussi un décor dans le cas du lebês gamikos, orné de scènes nuptiales. Le cas des loutrophores aurait permis d’aborder un aspect un peu différent des rapports qui nous intéressaient. Vase rituel athénien à fonction nuptiale et funéraire et au décor souvent lié à ces usages, la loutrophore a été découverte en grande quantité sur le versant sud de l’Acropole, répartie sur une longue durée, dans un enclos épigraphiquement identifié comme un sanctuaire de la Nymphe. La forme et certains de ses décors éclairent une réalité cultuelle. Cette découverte permet, grâce à l’identité du vase, d’inscrire clairement dans le culte de la Nymphe des rites liés au mariage, probablement la consécration de ce récipient, utilisé pour le bain nuptial, par la jeune mariée9.

           Ce sont quelques vases à l’articulation plus complexe entre forme, usage et décor qui nous ont finalement retenus. À partir de celles-ci, il fallait tenir compte de différents usages, la fonction la plus usuelle n’étant pas toujours unique, de l’appartenance de la forme à une production massive ou au contraire à une série rare, et la comparer aux formes voisines. Le contexte de trouvaille, géographique et typologique, a été pris en compte et dans cette perspective, outre l’utilisateur ou l’utilisatrice, le Grec ou le non-Grec, on s’est attaché à la perspective double du producteur et de l’utilisateur. Enfin, l’évolution de ces critères dans le temps était aussi un moyen de s’inscrire contre une correspondance simpliste et stéréotypée entre les éléments dont nous voulions saisir mieux les rapports.

           Dans les pages qui suivent, on lira, outre les contributions relevant de l’approche esthétique de l’adaptation du décor à la forme (François Lissarrague et Ivonne Manfrini), des études consacrées au cratère à colonnettes corinthien (Alexandra Kardianou), au stamnos attique (Cornelia Isler-Kerényi), à la phiale attique (Athéna Tsingarida) et aux pyxides attiques (Stefan Schmidt), enfin, le bilan que Martine Denoyelle a bien voulu dresser de ces parcours avec les acquis de nos rencontres et le questionnement tel qu’il apparaît après cette série de réflexions.

        

        
          Notes

          1  Il m’est agréable de remercier F. de Polignac, directeur du centre Louis Gernet, qui a rendu possible l’organisation de ces journées et F. Lissarrague qui y a contribué de son amicale complicité. Ma gratitude va aussi aux nombreux participants, collègues et étudiants qui ont témoigné de leur intérêt pour notre thème d’étude. Elle s’adresse tout particulièrement à M. Denoyelle qui a bien voulu modérer avec compétence et talent les débats de la journée de la table ronde et donner à l’ensemble de ce dossier les conclusions qui prennent place à la fin de ce cahier et à P. Rouillard qui a généreusement accepté de dresser oralement des remarques finales aux communications et débats de la journée du 17 février alors que F. Villard, qui nous avait fait l’amitié d’accepter cette tâche, en a été empéché à la dernière minute par des raisons de santé.

          2Numismatica e Antichità Classiche IX, 1980, p. 7-23.

          3Jahrbuch des Deutschen Archäologischen Instituts 102, 1987, p. 57-118 ; voir aussi, eadem, « Attische Skyphoi für attische Feste », Antike Kunst 43, 2000, p. 17-43.

          4  « Le chasseur noir et l’origine de l’éphébie athénienne », dans Le chasseur noir. Formes de pensée et formes de société dans le monde grec, Paris, 2005, p. 151-174.

          5  « Correlating Shape and Subject : The Case of the Archaic Pelike », dans Athenian Potters and Painters, Oxford, 1997, p. 63-70.

          6  Voir notamment Nina Strawczynski, « Lecture anthropologique et/ou documentaire ? », Revue Archéologique 4, 2005, p. 307-314 et Jean-Jacques Maffre dans Revues des Études Grecques 119/2, 2006, p. 782-784.

          7  Les communications suivantes ont été ou seront intégrées dans d’autres publications : « Aux origines des styles cycladiques : la question de la face et du revers », par Anne Coulié ; « Les amphores à col attiques. Imagerie et fonction », par Martin Bentz ; « Le cratère en calice et ses images. Un tour d’horizon », par Kalinka Huber ; « Espaces du mythe et de l’histoire sur les cratères apuliens », par Claude Pouzadoux.

          8Panathenaische Preisamphoren. Eine athenaische Vasengattung und ihre Funktion vom 6-4 Jahrhundert v. Chr., Bâle, 1998.

          9  Voir la publication par Charikleia Papadopoulou-Kanellopoulou d’un nombre important des loutrophores à figures noires, Iero tês nymphês : melanomorphes loutrophoroi (en grec), Athènes, 1997 et la contribution de Victoria Sabetai au récent catalogue d’exposition Worshiping Women. Ritual and Reality in Classical Athens, New York, 2008, p. 292 et aussi p. 294, fig. 4 et p. 308, n° 137, et plus généralement Rosmarie Mösch, Die « loutrophoros » im Hochzeits und Begräbnisritual des 5. Jahrhunderts v. Chr. in Athen, Berne-Berlin-Bruxelles, 2006.
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          L’image mise en cercle

        

        François Lissarrague

      

      
        
           Dire des vases attiques qu’ils sont façonnés au tour par un potier, qu’ils sont cylindriques, sphériques ou circulaires, ressemble fort à une platitude. Mais elle est bonne à redire, car l’image imprimée dans un livre, ou projetée sur un écran, nous a habitués à considérer les représentations qui décorent ces poteries à la façon de tableaux de « platte peinture », comme aurait dit Blaise de Vigenère1, ce qu’elles ne sont évidemment pas. Les peintres ont su exploiter de manières très diverses les contraintes produites par le volume des vases, parfois en négligeant totalement la forme du support, le plus souvent au contraire en utilisant les articulations plastiques du vase, le col, la panse, l’épaule, l’implantation des anses, par exemple, pour organiser la disposition des images sur le vase en fonction de son architecture.

           L’ensemble des problèmes plastiques et graphiques concernés par cet aspect de la poterie attique dépasse les limites de cet article ; au-delà de la relation entre la forme d’un vase et le sujet qui le décore, entre usage et iconographie, se pose en effet le problème de l’adéquation de l’image à l’espace fourni par le support, de son insertion par rapport au volume disponible. Cette question a été abordée sur un mode général par Jeffrey Hurwit, dans son important article « Image and Frame in Greek Art »2, où il utilise les observations fondamentales de M. Schapiro3. L’objet du présent article est davantage focalisé sur la question des supports circulaires et de la mise en cercle de l’image, c’est-à-dire sur la façon dont les peintres ont négocié les contraintes qu’impose un cadre circulaire à une représentation qui ne l’est pas nécessairement.

           Dans un article fondateur4, T.B.L. Webster a cherché à dégager quelques tendances générales concernant la composition circulaire dans l’art grec, tous supports confondus (non seulement les vases, mais aussi les monnaies, les miroirs, les gemmes). Il analyse successivement un principe géométrique de netteté et de symétrie, puis une tendance archaïque à diviser verticalement le cercle, enfin diverses élaborations classiques et hellénistiques. Quel que soit l’intérêt de ces analyses, difficiles à réduire en système, je prendrai ici un angle différent ; non pas la composition en tondo, mais — exclusivement dans la céramique — les problèmes de circularité et de mise en cercle de l’image. Cette limite repose sur une considération technique : les peintres et les potiers, à la différence des graveurs de gemmes ou de monnaies, travaillent au tour, et la circularité est constitutive des objets qu’ils décorent. Cela induit des problèmes particuliers de placement et d’orientation aussi bien pour l’artisan qui dessine que pour le spectateur qui manie le vase.

           Il ne s’agit pas, en effet, que des médaillons de coupes, mais aussi des zones circulaires, concentriques ou des zones rayonnantes qui les encerclent parfois5. Le traitement du cercle, figure fermée dont tous les points de la circonférence sont équivalents, impose le choix d’un point de vue qui privilégie une orientation du cercle par rapport au spectateur.

           C’est du reste à partir d’observations de ce type que les premières études ont été faites dans la direction que je retiens ici. Dans un article paru en 19126, H. Houssay s’était demandé pourquoi, curieusement, l’axe des images au médaillon des coupes correspondait rarement à l’axe horizontal déterminé par la position des anses. Il donne une réponse pratique à cette question, en tentant de montrer que les peintres faisaient reposer une des anses sur leur table de travail, et se réglaient sur l’horizontalité, non pas des anses mais du plan de travail. B. Neutsch7, dans un article de 1949, revient sur la question du rapport entre les anses et l’image dans la coupe et propose, non pas une réponse technique, ergonomique, comme le faisait H. Houssay, mais une interprétation esthétique. Il cherche à montrer que la ligne oblique créée par les anses, produit un effet dynamique de tension entre l’axe de l’image et l’axe du vase. Il analyse, entre autres, la grande coupe d’Exékias à Munich8 et montre, à l’aide d’un photomontage, qu’en alignant l’axe des anses et celui de l’image du navire de Dionysos on perd l’effet dynamique créé par le décalage entre image et anses. Tout en impliquant la structure du vase, la démonstration se fait sur le papier, à partir d’une surface plane qui ne prend pas en compte le volume de la coupe, ni la façon dont elle est tenue par le buveur, comme le soulignent justement H. Diepolder, évoqué par I. Scheibler9, et après lui D. Martens10. Ce dernier, dans un ouvrage remarquable et trop peu cité, propose une perspective plus large et voit dans ces phénomènes une recherche qui ne porte pas exclusivement sur la composition de l’image, mais sur l’animation du vase.

           D’autres études, dans la ligne de celle de Webster, traitent la question de la mise en cercle de l’image comme un problème de composition, dont il faudrait trouver les règles. C’est l’objet du travail de E. F. van der Grinten11, qui montre comment des schémas géométriques inscrits mettent en évidence l’équilibre de ces compositions ; il parvient souvent à déceler un pentagone sous-jacent à l’image, mais on n’est pas toujours sûr qu’une telle construction géométrique soit le point de départ de la mise en place de l’image, plutôt que le résultat d’un coup d’œil bien exercé. Le compte-rendu qu’en donne C. Rolley12 nuance, enrichit et clarifie fort utilement cette démarche, tout en résistant à la tentation de généraliser au détriment des données concrètes de la production figurée.

           Il est en effet difficile d’énoncer quelque règle que ce soit sans être aussitôt démenti par toutes sortes d’exceptions et l’on est vite conduit à constater que les peintres ont fait preuve d’une grande souplesse dans leur pratique picturale. Aussi je ne chercherai pas ici à produire un nouveau système formel, mais à interroger un certain nombre d’objets qui posent de manière remarquable ce type de questions. À travers cette série d’exemples, qui seront examinés selon leur ordre chronologique, il ne s’agit pas de proposer une histoire continue de la mise en cercle de l’image, mais plutôt d’observer les réponses apportées par les peintres à ces problèmes de mise en page, et la façon dont ils ont utilisé ces contraintes spatiales pour donner du sens à leurs images. Il me semble en effet que ces recherches ne sont pas seulement d’ordre esthétique, qu’elle ne visent pas uniquement à l’équilibre de l’image, mais qu’elles font sens et ont une valeur proprement sémiotique, au sens où l’entendait Meyer Schapiro.

           L’attention portée par les peintres au volume du vase et à son rapport avec l’espace de l’image est sensible dans la céramique dès l’époque géométrique. Une coupe-skyphos du Musée d’Athènes (fig. 1)13, est décorée à l’extérieur d’une série de trépieds entre des lignes verticales, en métopes pourrait-on dire, répétant un motif qui renvoie aux concours et aux compétitions. L’intérieur du vase comporte plusieurs zones de décoration, concentriques. Au médaillon central, un motif géométrique, une rosace étoilée à huit branches ; puis une bande de chevrons ; enfin une zone de vingt personnages, treize femmes et sept hommes, répartis irrégulièrement. Ils se tiennent debout, les pieds vers le centre de la vasque, la tête vers la lèvre du vase. Parmi eux, l’un des hommes tient une lyre, et une bonne partie d’entre eux se tiennent par la main, formant une chaîne comme pour un chœur de danse. S’il est difficile de préciser davantage les circonstances auxquelles renvoie une telle image14, la dimension agonale du vase est clairement marquée par le motif des trépieds, et la dimension chorale est rendue perceptible par le dispositif en cercle, qui non seulement s’adapte à la forme du support, mais l’utilise pour mettre en mouvement ce cercle de danseurs. Une vue oblique du vase (fig. 2)15 rend sensible cette connexion entre les deux thèmes, trépieds et chœur, ainsi que le jeu de circularité qui projette sur la représentation le volume spatial du support.

           L’orientation verticale des figures par rapport à un cercle ne va pas de soi, comme le montre la diversité des choix opérés par les peintres de la période orientalisante. Certains ont systématiquement orienté leurs figures vers le centre du vase, à la façon du peintre de la coupe géométrique précédente ; d’autres ont pris l’option inverse, plaçant la ligne de sol à la périphérie du disque et non au centre. On a ainsi des zones de figures centripètes ou centrifuges, et cette différence sert parfois de critère pour identifier un atelier16.

           Il arrive que ce choix ne relève pas seulement d’une habitude stylistique, mais permette des effets dynamiques significatifs, comme on peut l’observer sur une phiale corinthienne du Musée d’Athènes (fig. 3)17. L’intérieur de cette phiale comprend deux espaces figurés : l’omphalos central et une large zone occupant le reste de la vasque. Ces deux espaces sont occupés par deux processions emboîtées, concentriques. La première, sur l’omphalos de la phiale, est composée de neuf femmes qui forment une chaîne continue en se tenant par la main, à l’exception d’une d’entre elles, qui joue de l’aulos double (mais qui en même temps appartient à la chaîne des danseuses et se trouve pourvue de trois mains). On retrouve le modèle de la danse en cercle, mais la ligne de sol est ici vers l’extérieur de la vasque, centrifuge.

           La zone externe qui couvre tout le reste de la vasque, comporte un comos de treize hommes, des danseurs rembourrés, typiques de l’imagerie corinthienne. H. Payne les décrit non sans ironie : « Padded dancers in a variety of curious positions ». Postures curieuses en effet, à plus d’un titre. La ligne de sol est placée cette fois vers le centre de la vasque et les personnages sont centripètes. Leur gesticulation paraît désordonnée, mais l’image ne manque pas de symétrie, selon la façon dont on oriente la phiale. Étant donné que le vase n’a pas d’anses, rien dans la structure du vase ne permet de privilégier un point de vue. Il faut se régler sur l’image ; mais les deux systèmes emboîtés qui décorent le vase sont incompatibles. L’omphalos comporte un point de repère : la femme qui joue de l’aulos (et c’est ainsi que le vase est orienté aujourd’hui dans la vitrine du Musée d’Athènes). Si l’on fait de cette musicienne l’axe du vase, la frise des comastes paraît très désordonnée. Mais si l’on se règle sur les comastes, on trouve des points de repères plus évidents. Le premier a été retenu par Amyx dans son livre sur la céramique corinthienne18 ; il a placé en haut de l’image les deux comastes dont les rhytons se croisent et forment une sorte de V, symétrique ; à partir de ce point la moitié supérieure de la zone apparaît comme une composition symétrique, tandis qu’en bas l’autre moitié du comos se dérègle en positions incongrues. Mais on peut choisir encore un autre point de vue, en faisant faire à l’image un quart de tour dans le sens des aiguilles d’une montre. On voit alors en haut de l’image le comaste le plus obscène, à la fois accroupi et dressé sur la pointe des pieds, rhyton levé et sexe pendant. Diamétralement opposé à cette figure, on découvre un comaste accroupi, qui lève la tête vers l’homme qui le surplombe ; le sexe exhibé devient le point focal de l’image, et oriente le regard aussi bien dans l’image que de l’extérieur. On aura remarqué en effet qu’un second scrutateur, à gauche de l’exhibitionniste, opère une contorsion analogue à celle du personnage d’en bas ; il se dévisse le cou pour aller voir entre les jambes de celui qu’il a saisi par le mollet. Mais il y a plus ; tandis que tous les comastes ont les pieds sur une ligne de sol centripète, comme on l’a vu, l’homme accroupi en bas se tient en fait les pieds en l’air, par rapport à l’ensemble de ses compagnons ; pourtant si l’on oriente la phiale dans l’axe de l’exhibitionniste, il semble en harmonie spatiale avec la figure qui le surplombe. Tout se passe comme si le dérèglement des comastes était relayé par le dérèglement de l’espace figural, qui semble à géométrie variable. Les deux ensembles figurés se complètent et s’opposent ainsi de façon remarquable. La même ligne de sol, épaissie par des lignes de points, est partagée par les deux séries de figures, avec changement d’orientation et d’échelle. Au centre, des femmes dont le mouvement harmonieux forme un cercle régulier, métaphore visuelle de leur danse. Autour, des hommes palpant le postérieur de leurs compagnons et reluquant un sexe indécent, dans un espace à orientation multiple, où le changement d’axes fait passer de la symétrie au désordre, selon une stratégie graphique subtile, qui rend sensible le dérèglement du comos.

           Soulignons enfin que l’omphalos forme un volume dont la surface n’est pas au même plan que celui de la vasque (malgré l’impression donnée par la photographie qui écrase ce volume) ; si l’on imagine la phiale en usage, remplie de liquide, les femmes surnagent et les comastes sont submergés. Par sa complexité joviale, cette phiale permet de mettre en évidence plusieurs questions concernant le problème de la circularité en image. Non seulement celui de la verticalité toujours en question, mais aussi celui de la valeur du cercle comme ligne de sol.

           De nombreuses images archaïques donnent aux figures en médaillon une position qui fait que la ligne de sol est utilisée comme si elle était horizontale, alors qu’elle est courbe19. La course « agenouillée » convient parfaitement à ce type de cadre circulaire, comme on l’a souvent observé20. À l’opposé, il existe des images où le peintre ne semble tenir aucun compte du tondo, et se contente de produire une image linéaire, coupée par le cadre circulaire. Au lieu de se servir de ce cercle, il l’ignore ; c’est ce que Hurwit classe dans le « mode ouvert », où l’image est obstruée par le cadre. La scène est vue comme à travers un hublot, et déborde de part et d’autre du cadre, se perdant dans les coulisses. Les premiers commentateurs de ces images y ont vu, a tort, une incapacité du peintre habitué à décorer les surfaces horizontales de grands vases. Il n’en est rien, bien évidemment, comme Hurwit et Stibbe l’ont bien montré.

           Prenons par exemple la coupe laconienne représentant Cerbère (fig. 4)21. Le chien infernal figure avec ses trois têtes, dont le mouvement s’ajuste au cercle du tondo. Dans l’arc de cercle sous la ligne de sol, deux coqs, face à face, s’adaptent eux aussi sans difficulté à la concavité du sol. L’axe de l’image, marqué par une ligne de sol parfaitement rectiligne et horizontale, est repris par l’horizontalité des anses. Il est également souligné par la chaîne qui retient l’animal captif. Au bout de cette chaîne, à la limite droite de l’image, on voit une main armée d’une massue, celle d’Héraclès qui a su maîtriser le gardien des Enfers ; on voit aussi la jambe du héros qui s’avance. De la même façon à gauche, on aperçoit le dos d’un personnage, et son talon ailé : c’est Hermès qui précède Héraclès. En procédant ainsi, le peintre de la Chasse amplifie le caractère monstrueux du chien à trois têtes, entouré d’un grouillement régulier de serpents, et laisse implicite le reste des éléments du récit, les deux protagonistes divins dans leur passage du monde infernal vers le monde visible des humains. Le découpage de l’image met en évidence cet effet de passage, qui caractérise l’épisode.

           Stibbe a bien montré que les images en « hublot » de ce type sont rares, et toutes dues au même peintre, fort capable par ailleurs de produire des images parfaitement adaptées au tondo d’une coupe. Stibbe y voit un moment d’expérimentation, qui ne dure pas, dans la carrière du peintre de la Chasse telle qu’il la définit. On s’accordera volontiers avec cette analyse, tout en observant que cette expérience n’est pas purement formelle ; le choix d’une découpe en hublot, en masquant la part implicite de l’image, a été retenu pour représenter le retour des morts à la guerre, la capture de Cerbère ou la chasse de Calydon. Dans ces trois cas c’est la transcription d’un mouvement — poursuite ou passage — qui guide ce choix. Dans le cas de Cerbère, comme dans celui des guerriers morts, c’est aussi l’articulation entre monde visible des vivants et invisible de la mort qui est mise en évidence par un procédé graphique qui ne peut en effet s’adapter à toutes les images. Il s’agit là d’un choix formel qui fait sens.

           La coupe ionienne du Louvre, dite de « l’oiseleur » (fig. 5)22, propose un traitement radicalement différent de l’image et de l’espace. La description qu’en donne Pottier justifie cette appellation : « très curieuse représentation d’un homme qui, dans un bois vu en perspective conventionnelle, s’apprête à monter aux arbres pour y dénicher des oiseaux »23. On voit en effet un oiseau perché au sommet d’un des arbres, et un nid, vers lequel vole un autre oiseau, à l’opposé. Un axe de l’image est donné par la coïncidence des anses et de l’aplomb du personnage. Du coup, les troncs d’arbres sont horizontaux ; d’où l’idée d’une « perspective conventionnelle ». Dans son texte du CVA, Pottier est encore plus explicite : « L’arbre, divisé en deux, est vu en perspective conventionnelle avec les branches emplissant tout le champ »24. E. Pfuhl en 1923 commente ainsi ce dispositif : « eine Schale mit einer sonderbar projizierten landschaftlichen Darstellung »25 ; et E. Kunze cite à peu près les mêmes termes en 1934 : « eine seltsam projizierte Landschafsdarstellung »26. Cet espace circulaire, et concave, est totalement rempli par le déploiement des branches qui occupent toute la surface disponible, en dehors de la lèvre. On peut y voir une « projection », mais le caractère perspectif de cette image n’est pas évident. En fait, la ligne d’horizon est indécidable ; elle est donnée tantôt par l’aplomb de l’homme barbu, tantôt par la verticalité des arbres, elle-même divisée entre le haut et le bas selon l’arbre auquel on s’arrête. Le point de vue du spectateur est variable et la structure de l’image oblige à faire tourner le vase ; plutôt que de parler d’une projection, on préfèrera retenir la notion d’instabilité de l’espace et surtout le caractère envahissant du végétal. Il s’agit d’une vigne, comme l’indiquent la forme des feuilles et les spirales en bout de branche, ainsi que l’ondulation des troncs. On pourrait s’étonner de la présence d’un nid dans une vigne, mais on ne s’étonnera pas de voir une vigne pousser dans une coupe et s’y déployer sans limites. Outre la coupe d’Exékias à Munich, avec le navire de Dionysos dont le mât se transforme en vigne27, il existe, dans la céramique attique, toute une série de coupes à yeux où la vigne se déploie en cercle, à l’extérieur de la vasque, à partir des anses28 ; ou bien, à l’intérieur de la vasque, tantôt dans des scènes de vendange, tantôt au-dessus de banqueteurs disposés en cercle autour du médaillon central29. L’espace concret du vase...
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