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Exposition  ZURBARAN  

1594-1658 

au Musée du Louvre 

(du 07-10-2026 au 25-01-2026) 

(un rappel en photos personnelles de la totalité -sauf oublis)- des œuvres 
présentées) 

 

Communiqué de presse : 
 

Francisco de Zurbarán compte, avec Diego Velázquez et Bartolomé Esteban Murillo, parmi les peintres 
espagnols les plus importants du XVIIe siècle. D’abord considéré comme un caravagesque marqué par 
l’ascétisme monastique, il a progressivement été reconnu au XXe siècle comme un coloriste prodigieux 
et célébré pour son style très personnel, qui allie la simplification des volumes à un naturalisme 
saisissant. 
 
Bien que l'artiste ait été le sujet de plusieurs expositions au cours de la dernière décennie, son œuvre 
n’a pas bénéficié de présentation internationale à grande échelle depuis la monographie présentée au 
Metropolitan Museum of Art et au Grand Palais, en 1987-1988. 
La National Gallery de Londres, le musée du Louvre et l'Art Institute de Chicago ont donc décidé de 
s’unir pour proposer une rétrospective qui permettra à leurs visiteurs de découvrir ou de revoir sa 
peinture, de mieux la comprendre et d’être éblouis par la modernité et la force plastique de ses 
compositions. 
 
L’exposition du Louvre accorde une grande importance aux peintures monumentales provenant des 
commandes monastiques en Andalousie, qui ont fait la renommée de Zurbarán, mais aussi aux portraits 
et aux natures mortes, en réservant une place de choix à la courte production de son fils Juan de 
Zurbarán (1620- 1649). 
 
65 tableaux, très majoritairement des peintures du maître (50), sont ainsi rassemblés. Quelques 
peintures, datant de la àn du XIXe siècle et du début du XXe siècle, permettront d’évoquer en épilogue 
l’importance de Zurbarán pour les avant-gardes en France (Edouard Manet, Pablo Picasso, Juan Gris). 
Le parcours, organisé en sept sections, aborde les différentes facettes de l’œuvre peint de Zurbarán 
dans une logique chrono-thématique qui rend justice au déroulé de sa longue carrière, tout en 
s’affranchissant par moment de la chronologie pour proposer des regroupements d’œuvres. 
 
Le XVIIe siècle constitue l’un des âges d’or de l’art espagnol. Le règne des Habsbourg d’Espagne, 
notamment de Philippe IV (1621-1665) surnommé le roi-planète, est marqué par la puissance de la 
monarchie catholique. La couronne d’Espagne contrôle de nombreux territoires en Europe, comme 
Naples ou les Pays-Bas espagnols, ainsi qu’un vaste empire en Amérique et en Asie. Mais la période est 
aussi marquée par un déclin économique et de grandes catastrophes comme la peste de Séville en 
1649. Dans le contexte de la Contre-Réforme, l’Église catholique doit réaffirmer son autorité face au 
protestantisme à l’échelle européenne. Un nouveau rôle est assigné aux œuvres d’art sacré : peintures 
et sculptures sont commandées pour émouvoir les fidèles et renforcer la foi. 
 
Les deux expositions s’éclairent donc réciproquement, permettant au visiteur d’appréhender de façon 
plus globale la richesse, la diversité, mais aussi les points de convergence, qui caractérisent la création 
artistique espagnole au XVIIe siècle. Les interactions entre la peinture et la sculpture polychrome s’en 
trouvent ainsi soulignées, tout comme le dialogue constant et la collaboration entre peintres et 
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sculpteurs, particulièrement pour les commandes religieuses. 
 
Une œuvre majeure de Zurbarán, la Sainte Face du musée de Valladolid, introduit d’emblée le visiteur 
à un des défis majeurs que relèvent peintres et sculpteurs espagnols du XVIIe siècle : représenter, avec 
le plus d’exactitude et de naturalisme possible, l’incursion du monde céleste dans la réalité simple et 
quotidienne, ici l’empreinte évanescente miraculeusement laissée par le visage du Christ sur le linge que 
lui a tendu sainte Véronique. 
 

COMMISSARIAT : 
Charlotte Chastel-Rousseau, conservatrice en chef au département des Peintures, musée du Louvre, en 

collaboration avec Francesca Whitlum-Cooper et Daniel Sobrino Ralston, National Gallery, Londres et 
Rebecca Long, Art Institute of Chicago. 

 
CHRONOLOGIE 

 
1598, Fuente de Cantos (Estrémadure) 
Naissance le 5 novembre dans une famille de commerçants 
1614–1617, Séville 
Apprentissage chez le peintre Pedro Diaz de Villanueva 
1617, Llerena (Estrémadure) 
Mariage avec María Páez 
1620, Llerena 
Naissance de son deuxième enfant Juan, qui deviendra peintre 
1625, Llerena 
Deuxième mariage avec Beatriz de Morales Second marriage, to Beatriz de Morales 
1626, Séville 
Première grande commande des Frères prêcheurs de l’ordre dominicain pour le couvent San Pablo el 
Real 
1630, Séville 
Obtention du titre de maestro pintor (maître peintre) de la ville 
1634, Madrid 
Participation au décor du Salon des royaumes au palais royal du Buen Retiro 
1644, Séville 
Troisième mariage avec Leonor de Toledo 
1649, Séville 
Épidémie de peste. Mort de son àls et principal collaborateur Juan  
1658–1664, Madrid 
Installation dans la capitale espagnole 
1664, Madrid 
Rédaction de son testament et mort le 27 août 
 
 
Zurbarán compte parmi les peintres espagnols les plus importants de l’histoire de l’art. Ses grands cycles 
peints pour les ordres religieux, ses figures de saintes élégantes et ses natures mortes impressionnent et 
émeuvent par le travail très expressif de la lumière et leur caractère sculptural. 
Cette exposition permet de suivre sa longue et brillante carrière, qui se déroule principalement à Séville et 
Madrid. Elle rend hommage à son style très singulier qui allie la simplification des formes et des 
compositions épurées à une technique virtuose pour imiter le réel. Avec un immense talent, il restitue, sur la 
toile, l’expression d’un visage, la préciosité d’un tissu, le tombant d’un drapé, la texture des objets et la 
douceur de la fourrure d’un agneau. 
 

Séville 1626-1634 : le peintre des ordres religieux 
 
Depuis la fin du XVIe siècle, Séville vibre de l’intense activité commerciale qui règne dans son port, sur le 
fleuve Guadalquivir. Sa richesse repose principalement sur le transit de l’or et de l’argent qui proviennent 
des territoires contrôlés par la Couronne d’Espagne en Amérique. La ville accueille aussi de nombreuses 
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communautés religieuses. Les peintres et les sculpteurs sont mis à contribution pour embellir les églises et 
les couvents et pour mettre en images le message chrétien. 
En 1626, Zurbarán retourne à Séville. La commande que lui passe la communauté des frères dominicains 
pour l’église de San Pablo el Real lui offre l’occasion de démontrer sa virtuosité : la monumentalité, la 
puissance sculpturale et l’émotion contenue du Christ en croix frappent les esprits. Après ce coup d’éclat, 
des commandes importantes pour plusieurs couvents permettent à l’artiste d’acquérir une grande réputation 
et d’être nommé maestro pintor, maître peintre, par la Ville. 
 
Le Couvent de l’ordre de la Merci Chaussée à Séville 
L’ordre religieux de Notre-Dame de la Merci a été fondé en 1249 par Pierre Nolasque (1181-1256). Ses 
membres, les mercédaires, avaient pour mission de libérer les chrétiens prisonniers des musulmans, en 
accomplissant des actes militaires, en payant des rançons ou en se livrant comme otages pour se substituer 
à eux. 
 
Au fil des siècles, l’organisation et la vocation de l’ordre ont évolué. Certains religieux décident de vivre leurs 
vœux de pauvreté avec plus d’austérité et ne portent pas de chaussures pour en témoigner : ce sont les 
frères « déchaussés ». D’autres restent fidèles à la règle d’origine et sont « chaussés ». 
En 1628, année de la canonisation de Pierre Nolasque, Zurbarán reçoit une grande commande pour le 
couvent des mercédaires chaussés de Séville. 
Elle comprend notamment vingt-deux peintures illustrant la vie du saint pour le petit cloitre et deux peintures, 
dont l’émouvant Saint Sérapion, pour la chapelle mortuaire du couvent. 
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Oubli, le cartel viendra bientôt 
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Paris, collection privée 

 

 
 

 
 
 

 
Wadsworth Atheneum, à Hartford, dans le Connecticut (États-
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Dévotion, vision et illusion 
 
Le défi de transcrire en peinture des épisodes de visions expérimentées par des saints personnages et des 
apparitions miraculeuses traverse tout l’œuvre de Zurbarán. Comment rendre visibles ces représentations 
mentales décrites dans les textes mystiques ? Quelle forme donner à l’irruption surnaturelle du divin ? 
Comment susciter la dévotion des fidèles qui regardent ces peintures dans un contexte religieux ? 
Par ses compositions audacieuses et inventives, Zurbarán parvient à faire surgir les manifestations célestes 
dans notre monde terrestre. Son travail virtuose de la lumière rend la présence de ces apparitions 
extraordinairement concrète. Le peintre joue de la frontière entre mystère et réalité, entre illusion et 
représentation. S’agit-il de visions mentales ou de véritables apparitions du divin ? Les personnages en 
prière qui assistent à ces scènes guident notre attitude face à ces manifestations surnaturelles : par un 
procédé de mise en abyme, ils nous invitent à regarder ce qu’ils voient. 
 
Représenter l’Immaculée Conception 
Au début du XVIIe siècle, le culte de l’Immaculée Conception connait un grand succès en Espagne. Un vif 
débat théologique se noue autour de la croyance selon laquelle la Vierge Marie aurait été conçue « 
immaculée », c’est-à-dire « sans tâche », exempte du péché originel et préservée des imperfections de 
l’humanité. 
 
La représentation de ce concept abstrait s’inspire du Livre de l’Apocalypse dans la Bible. Saint Jean y 
raconte la vision qu’il a eue sur l’île de Patmos, celle d’une femme glorieuse, debout sur la lune, enveloppée 
de soleil et couronnée de douze étoiles. Alors que le culte de la Vierge Marie est au cœur de la piété 
sévillane, Zurbarán peint, à maintes reprises, la Vierge de l’Immaculée Conception en suivant l’exemple de 
Francisco Pacheco (1564-1644), peintre, théoricien et défenseur de cette doctrine. Marie y est représentée 
très jeune, vêtue d’une robe blanche, symbole de sa pureté, et d’un long manteau bleu. 
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Madrid 1634 : un séjour décisif au service du roi d’Espagne 
 
En 1634, Zurbarán est appelé à Madrid, la capitale du royaume d’Espagne qui connaît un important essor 
culturel et artistique sous le règne de Philippe IV de 1621 à 1665. Le peintre est invité à participer au décor 
du nouveau palais royal du Buen Retiro. Cette commande est sans doute obtenue grâce au soutien de 
Diego Velázquez (1599-1660), son ami de jeunesse, originaire de Séville, nommé peintre du roi en 
1623. 
À Madrid, Zurbarán découvre les magnifiques collections royales, particulièrement riches en peintures 
italiennes et flamandes. Il aborde de nouveaux sujets, historiques ou mythologiques, et rencontre les 
meilleurs artistes de son temps, qui comme lui peignent pour le roi. Quand il retourne à Séville, la culture 
visuelle de Zurbarán s’est enrichie et son style a évolué vers des compositions plus élaborées, comme en 
témoigne l’exceptionnel ensemble de peintures provenant de la chartreuse de Jerez de la Frontera. Ses 
paysages à l’arrière-plan se peuplent désormais de nombreux personnages et sont ponctués d’architectures. 
Quant à son travail de la lumière et de la couleur, il devient encore plus subtil. 
 
Le Salon des royaumes au palais du Buen Retiro à Madrid 
 
Voulue par le roi Philippe IV (1621-1665) et son ministre le comte-duc de Olivares, la résidence du Buen 
Retiro (la bonne retraite) est pensée pour le repos et le divertissement. Mais ce nouveau palais, conçu par 
l’architecte Alonso Carbonel, est aussi un lieu de représentation. 
 
Dans le grand salon, auquel contribuent de nombreux artistes entre 1630 et 1635, les peintures mettent en 
scène la dynastie espagnole des Habsbourg et le pouvoir du roi. Il tient son nom de « Salon des royaumes » 
des vingt-quatre écus peints sur la voûte, qui sont ceux des territoires sous le contrôle du roi d’Espagne. 
 



11 

 

Pour cette commande prestigieuse, Zurbarán peint des sujets historiques et mythologiques, jusque-là inédits 
dans son œuvre, notamment deux grandes scènes de bataille et dix des douze travaux du héros grec 
Hercule. Si le palais du Buen Retiro est en grande partie détruit, le Salon des royaumes est l’un des rares 
espaces à avoir été préservé. 
 
La chartreuse de Jerez de la Frontera 
 
Le monastère des chartreux de Nuestra Señora de la Defensión (Notre-Dame de la Défense) a été fondé au 
XVe siècle près de Jerez de la Frontera, à environ 90 km au sud de Séville. Il s’élève à l’emplacement d’une 
apparition miraculeuse de la Vierge Marie qui avait permis aux armées chrétiennes d’échapper à une 
embuscade des musulmans au XIIIe ou au XIVe siècle. 
 
En 1636, le prieur qui dirige le monastère décide de remplacer le décor médiéval du principal autel de 
l’église et confie sa conception à l’architecte Alejandro de Saavreda. Les sculptures sont commandées à 
José de Arce et les peintures à Zurbarán. Cet ensemble monumental a hélas été démembré au XIXe siècle, 
lors des invasions napoléoniennes. Les peintures, ensuite vendues et dispersées, sont aujourd’hui 
conservées dans différents musées dans le monde. 
 
La série de Jacob et ses fils ou les douze tribus d’Israël 
 
Selon la Genèse, le premier livre de la Bible, le patriarche Jacob est le père de douze fils, eux-mêmes 
fondateurs légendaires des douze tribus d'Israël. Ce thème, rarement représenté dans la peinture, témoigne 
de la diversification des sujets abordés par Zurbarán dans les années 1640. Si l’on ignore les circonstances 
de la création de cette série, il est probable que les treize peintures aient été destinées au marché 
américain, où ce sujet était prisé au XVIIe siècle. 
Une croyance européenne voyait en effet dans les peuples autochtones colonisés par l’Espagne, de 
lointains descendants des tribus perdues d’Israël dispersées par l’invasion des Assyriens. Séville 
commerçait intensément avec les territoires conquis en Amérique centrale et en Amérique du Sud : un grand 
nombre d’œuvres peintes par Zurbarán et par des artistes sévillans y étaient envoyées par bateau. 
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Figures isolées, portraits fictifs ou portraits véritables 
 
On conserve plusieurs portraits peints par Zurbarán, comme celui de Juan Bazo de Moreda présenté dans 
cette salle. Ce pan moins connu de son activité témoigne de la diversité de sa production et de ses 
commanditaires, qui n’étaient pas exclusivement des ordres religieux. Ses figures de saints et de saintes ont 
la même présence et la même individualité que les portraits. Le peintre utilise d’ailleurs souvent les mêmes 
conventions de représentation. Le personnage isolé est éclairé par une lumière latérale et se détache sur un 
fond sombre ; il se tient la plupart du temps debout. 
 
Certaines figures sont grandeur nature et n’en sont que plus impressionnantes. Zurbarán se spécialise 
notamment dans la représentation de saintes magnifiquement vêtues. Le chatoiement coloré de leurs 
élégantes tenues, le raffinement de leurs parures et de leurs coiffures, mais aussi leurs traits individualisés 
et leurs regards intenses leur confèrent une présence énigmatique. Quelques-unes portent la palme des 
martyres et peuvent être identités par un attribut qui rappelle la cruauté des circonstances de leur mise à 
mort, comme les yeux arrachés de sainte Lucie. 
 
 
 



16 

 

 

 
 

 
 
 
 
 
 
 

 
 

 

 
 

 
 
 
 
 

 
 



17 

 

 

 
 

 
 
 

 

 

 

 
 

 
 
 
 
 
 
 
 
 
 
 
 

 
Londre, The National Gallery 
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Musée Thyssen-Bornemisza de Madrid 

 

 
 

 
 
 
 
 
 
 

 
Art Institute of Chicago 

 

https://www.google.com/goto?url=CAESgQEB6zswFaVmm9Q-P7PszirW_tolW5H8nfqKr-fLpDDUDAs7kT5J95pTyqTgXUL3Yl5DZGAa3bNa9cCMpfay2Z2MqmeOZdeZvLA7udEf1Lrbxha_J86ESb7FxxAtGFVgUEHKc-MqajiUqKe8cMYNxvIo4OFCcCscVwuV3xSDSTdCMKw
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Madrid, collection Banco Santander 
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New York, The Metropolitan Museum of Art 
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Les natures mortes 
 
La prospérité de Séville dans la première moitié du XVIIe siècle favorise le développement du marché 
artistique. Nourries d’influences napolitaines et flamandes, les natures mortes sont particulièrement prisées 
par des commanditaires friands de peintures décoratives et plaisantes. Les recherches récentes ont 
souligné toute la diversité de ce genre pictural, qui s’emploie à montrer la richesse des tables et le 
raffinement des vaisselles, mais aussi la beauté simple d’objets du quotidien. 
 
En ayant recours à des compositions rigoureusement géométriques, Francisco de Zurbarán s’inscrit dans la 
tradition initiée en Espagne par le peintre Juan Sánchez Cotán (1560-1627). En dépit de l’austérité de la 
représentation, les aliments et les ustensiles décrits sont bien ceux qui décoraient les intérieurs des 
demeures aisées. Ces natures mortes offrent au peintre l’opportunité de démontrer sa capacité à imiter le 
réel et à restituer la matérialité des objets qui s’offrent à la contemplation. 
 
Zurbarán père ou la présence silencieuse des objets 
Francisco de Zurbarán a peint quelques rares mais saisissantes natures mortes. Les objets sont traités avec 
une impressionnante économie de moyens. Ils se détachent sur un fond sombre, grâce à un travail très 
élaboré d’ombres et de lumières qui construisent les volumes. 
 
La force silencieuse et immobile de ces compositions a incité à y lire une portée symbolique. Cette 
interprétation été favorisée par la façon dont on a longtemps présenté Zurbarán comme « le peintre des 
moines », un artiste à la production exclusivement religieuse. Elle est également renforcée par le fait que 
Francisco a très souvent intégré des natures mortes dans des peintures de dévotion représentant des 
scènes de l’enfance du Christ ou de la Vierge. Faut-il pour autant y voir exclusivement une symbolique 
religieuse ? Corbeilles de linge, assiettes de fruits et poteries, dont la texture est fidèlement restituée, 
confèrent aussi à ces scènes une touche de quotidienneté. 
 
Juan de Zurbarán (1620-1649) 
À Séville, Francisco de Zurbarán dirige un atelier, où travaillent plusieurs peintres de talent dont l’identité est 
parfois difficile à déterminer. On sait néanmoins que son fils, Juan de Zurbarán, s’y forme et se spécialise 
rapidement dans la peinture de natures mortes. 
 
En 1639, Juan signe à l’âge de 19-20 ans, une magnifique assiette de raisins peinte sur cuivre, témoignage 
de son talent pour imiter la nature. Ses peintures se distinguent bientôt de celles de son père par des 
compositions plus foisonnantes et très décoratives. Elles sont sans doute destinées à une riche clientèle et 
traduisent la volonté d’élévation sociale de la famille, permise par l’éducation soignée reçue par Juan ainsi 
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que par son mariage avec Mariana de Cuadros, héritière d’un riche commerçant. La carrière de Juan 
s’interrompt brutalement en 1649 alors qu’il est emporté, à l’âge de 29 ans, par la peste qui frappe 
Séville. 
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Séville, Madrid : les dernières années (1650-1664) 
 
En 1649, la peste frappe la ville de Séville et emporte presque la moitié de sa population. Elle cause une 
grave crise économique qui ralentit durablement le commerce avec les Amériques et prive les artistes d’une 
partie de leur clientèle. Zurbarán perd son fils Juan, victime de l’épidémie. Lorsqu’il reprend le pinceau après 
ce deuil, il doit se tourner vers de nouveaux sujets, à destination d’une clientèle privée en quête de peintures 
propices à la dévotion. Le marché sévillan commence en effet à être alimenté par l’arrivée de tableaux 
italiens aux accents baroques et par les peintures du jeune Bartolomé Estéban Murillo (1617-1682), qui se 
fait connaître avec ses Vierges à l’Enfant d’une grande tendresse. 
 
En 1658, Zurbarán s’installe définitivement à Madrid, où il continue à peindre jusqu’en 1662. Il y retrouve son 
ami de jeunesse Diego Velázquez et témoigne en sa faveur lorsque celui-ci désire être nommé chevalier de 
l’ordre de Santiago. Peut-être croise-t-il également Murillo, qui séjourne à Madrid de 1658 à 1660 ? En 1664, 
Zurbarán meurt à l’âge de 65 ans. 
 
Un style de vieillesse ? 
Les dernières années de la carrière de Zurbarán sont marquées par un profond renouvellement de son style. 
Á partir de 1650, le peintre se détourne de son style monumental et des volumes simplifiés, au profit de 
compositions plus élaborées, marquées par des notes théâtrales dans l’esprit du baroque italien. Les 
personnages saints, moins sculpturaux, gagnent en élégance et en délicatesse. 
Zurbarán introduit dans sa peinture de nouvelles thématiques avec des scènes d’intimité familiale montrant 
l’Enfant Jésus et la Vierge Marie, accompagnés de saint Joseph. Et, s’il continue à peindre des sujets 
habituels dans sa carrière, comme les Vierges de l’Immaculée Conception ou les Christs en Croix, il traite la 
lumière et le modelé des visages et des corps de manière plus nuancée. Cette évolution dans sa manière de 
peindre témoigne de la capacité de l’artiste devenu âgé à se renouveler. 
 
Murillo/ Zurbarán 
Bartolomé Esteban Murillo (1617-1682) est, avec Zurbarán et Velázquez, l’un des représentants les plus 
brillants de la peinture sévillane. Sa carrière connait un essor à Séville puis à Madrid dans les années 1650. 
Plus jeune que Zurbarán de 19 ans, il séduit une clientèle privée, dont le rapport à la religion devient plus 
sensible et plus personnel. Ses Immaculées Conceptions entourées de nuées d’anges et ses Vierges à 
l’Enfant délicatement empreintes d’humanité lui assurent un large succès. 
 
Bien que les relations entre Murillo et Zurbarán soient très peu documentées. Les deux artistes se sont 
mutuellement influencés : leurs chemins se sont certainement croisés à Séville et Madrid. On a longtemps 
supposé que la rivalité avec Murillo avait obligé Zurbarán à quitter Séville. On considère aujourd’hui que le 
style tardif de Zurbarán s’inscrit plutôt dans une évolution générale des pratiques de dévotion et du goût de 
ses commanditaires. 
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Dévotion mariale 
Francisco de Zurbarán (1598 – 1664) 
L’Immaculée Conception, vers 1660  

Huile sur toile, 166 x 108 cm 
Dublin, National Gallery of Ireland, NGI 
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On connait treize versions de l’Immaculée 
Conception de la main de Zurbarán. Celle 

conservée à la National Gallery of Ireland de 
Dublin peut être rapprochée de deux œuvres 
de la maturité datées de 1661. Se détachant 
sur des nuées dorées d’où émergent parfois 
des Chérubins, la Vierge est debout sur la 
lune, la tête couronnée des douze étoiles 

symbolisant les apôtres. Sous les traits d’une 
très jeune fille aux longs cheveux répandus 
sur les épaules, le regard tourné vers le ciel, 
elle croise les mains dans un mouvement de 

dévotion qui donne l’impression qu’elle 
resserre les pans de son manteau. À ses 

pieds la Foi, les yeux masqués, et 
l’Espérance, qui porte une ancre. Avec la 
Vierge, qui incarne la Charité, ces figures 

représentent les trois vertus théologales. Le 
paysage en contrebas comprend d’autres 

symboles mariaux, le temple, le jardin clos, le 
puits, la palme et le cyprès. 
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Zurbarán et la France : de l’imaginaire romantique aux avant-gardes 
 
Hormis quelques exceptions, comme l’impressionnant Saint François du musée de Lyon, les premiers 
tableaux de Zurbarán n’arrivent en France qu’au XIXe siècle, à la suite des exactions des armées 
napoléoniennes à Séville. Entre 1808 et 1814, les officiers français emportent avec eux de nombreux 
tableaux. En 1838, Louis-Philippe, roi des Français (1830-1848), crée au Louvre une Galerie espagnole, qui 
suscite une passion pour l’Espagne et notamment pour Zurbarán. La génération des peintres et écrivains 
romantiques y découvre avec exaltation ses figures de moines et de saintes : il devient alors le peintre du 
mystique. 
 
Après la révolution de 1848, les ouvres de la Galerie espagnole, considérées comme la propriété du roi 
déchu, sont vendues aux enchères à Londres en 1853 et dispersées à travers toute l’Europe. Au tournant du 
XXe siècle, des   artistes en quête de renouveau et de modernité, comme Pablo Picasso ou Juan Gris, 
voient en Zurbarán et dans la stricte géométrie de ses compositions un précurseur. Ce regard porté par les 
avant-gardes sur son œuvre continue d’orienter notre perception de sa peinture, particulièrement appréciée 
aujourd’hui pour la puissance sculpturale des volumes et l’efficace simplification des compositions 
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