
La métamorphose dans la sculpture baroque

Appréhender une œuvre d’art baroque

Le foisonnement de l’esthétique baroque domine tout le XVIIe siècle en Europe et s’impose en France jusqu’en  
1630,  avant  de céder  progressivement  la  place à  la  modération  classique.  L’apogée du  classicisme  (1661-1685) 
correspondra à la période où Louis XIV centralisera son pouvoir.
La fin du XVIe siècle est une période d’instabilité marquée par les guerres de religion. Prédomine une nouvelle 
vision du monde emporté dans  un mouvement permanent où rien n’est irréversible. Les jésuites qui mènent la 
Contre-réforme catholique contre les protestants s’appuient sur cette conception. Ils affirment que l’homme peut 
exercer  sa liberté sur  terre pour gagner son salut  alors  que,  pour les  protestants,  Dieu a déterminé de toute 
éternité qui sera sauvé, qui sera damné.
Dans les arts, dans les églises, se développe un style fondé sur la somptuosité, le foisonnement ornemental qui  
recherche les effets spectaculaires pour célébrer la beauté de l’univers (voir les sculptures de Bernin). C’est le XVIIIe 
siècle  qui  rétrospectivement  qualifie  de « baroque »  ce style  exubérant  venu d’Italie.  Le mot est  emprunté au 
portugais « barroco » qui désigne « pierre irrégulière ».
Pour traduire la complexité et l’instabilité universelles, les artistes privilégient certains thèmes comme la nature et 
son renouvellement constant, l’eau et son écoulement perpétuel comme le temps, le feu impalpable et changeant, 
les jeux d’ombre et de lumière…
Masques, déguisements, métamorphoses traduisent l’idée que les apparences dissimulent la vérité des choses : on 
multiplie les miroirs, les trompe-l’œil, les perspectives, les constructions en abyme.
L’écrivain baroque, à l’image des architectes, sculpteurs et des peintres, grandit, déforme, métamorphose le réel, il  
privilégie  les  figures  d’amplification  (hyperbole,  anaphore,  gradation…),  les  figures  d’opposition  (antithèse, 
oxymore, paradoxe…) et les figures d’analogie (métaphore, allégorie, personnification…)
Les écrivains rejettent ce qui limite leur liberté : les modèles des Anciens, les règles. Ils recherchent l’irrégularité, 
assument toutes les contradictions.
Pour Shakespeare, « le monde entier est un théâtre » et Calderon, « la vie est un songe ».  La prédominance du 
théâtre reflète la théâtralisation de la vie publique. Le héros baroque, loin d’être soumis à une fatalité, est maître 
de ses choix :  confronté à une multitude d’événements,  de lieux,  d’êtres,  il  n’est  pas enfermé dans une seule 
passion.

 En peinture, sculpture et architecture, trois axes désignent cette esthétique :
A. Mouvement, complexité et imbrication

- glissement, dynamisme
- masses colorées, objets enchaînés
- présentation en profondeur : vertige tourbillonnant, flux, espace tournoyant, méandres, volutes, 

spirales, entrecroisements
B. Eclatement, multiplicité et dissymétrie

- fragmentation, déstructuration, appel à l’imagination qui s’évade
- fantaisie, éparpillement et interdépendance des éléments

C. Obscurité, clair-obscur
- illusion, mystère, forces inconscientes (rêve, esprits)
- flou, ombres qui cachent

En littérature (étudier aussi le tableau comparatif des mouvements littéraires et culturels) :
A. Irrégularité

- mélange des genres et des registres
B. Transformation du monde, recherche de la singularité

- allégories, personnifications, animalisations, caricatures, symboles tendant à l’originalité
C. Déséquilibre et outrance

- figures par amplification (hyperboles…), rythmes ternaires, ruptures syntaxiques



Le Bernin, Apollon et Daphné

Gian Lorenzo Bernini dit Le Bernin (1598-1680)
Avec Michel-Ange,  Bernin  est  l’un des plus grands  maîtres  de la  sculpture des  Temps modernes.  Fils  d’un 
sculpteur toscan, Pietro Bernini, il se révèle, comme Michel-Ange, particulièrement précoce, sculpteur avant 
tout, mais également architecte et dans une moindre mesure peintre. Auteur des bustes pour les tombeaux des 
cardinaux Bellarmin et  Delfino,  il  est  remarqué par  le cardinal  Scipion Borghèse,  qui  lui  commande quatre  
sculptures destinées aux jardins de sa villa:  Ênée etAnchise, L'Enlèvement de Proserpine, David, et Apollon et Daphné 
(1619-1624).  Ces  chefs-d’œuvre  lui  valent  d’entrer  au  service  du  cardinal  Barberini,  élu  pape  sous  le  nom 
d’Urbain VIII,  qui  lui  permet de s’imposer comme un véritable ordonnateur  des arts.  Le Bernin conduit  les 
chantiers  les plus emblématiques de la Rome pontificale :  le baldaquin Saint-Pierre-de-Rome (1624-1633), la 
façade du collège de la Propagande (1627), le palais Barberini (1625-1633), le tombeau d’Urbain VIII (1628-1647),  
puis,  sous les  pontificats  d’innocent  X et  d’Alexandre VII,  les  fontaines  de la  place Navone (1648-  1651),  la 
colonnade de Saint-Pierre (1656-1667), la chaire de Saint-Pierre (1657-1666) ou encore la Scala regia (1663-1666).  
Reconnu et invité par les souverains européens, il exécute leurs portraits. Cependant, même le tout-puissant 
Louis XIV ne parvient pas à le retenir auprès de lui et son séjour français, en 1665, se solde par un échec cuisant. 
C’est donc à Rome, en dépit de son éviction lors du pontificat d’innocent X, qui favorise un temps l’Algarde, que 
Bernin  conduit  l’essentiel  de  sa  carrière,  produisant,  dans  les  années  1645-1670,  certains  des  plus  grands 
ouvrages de la sculpture baroque: la Transverbération de sainte Thérèse (1645-1652, Santa Maria délia Vittoria), le 
Tombeau d’Alexandre VII (1671-1678, Saint-Pierre-de-Rome, la Bienheureuse Ludovica Albertoni (1674, San Francesco a 
Ripa), constituent des chefs-d’œuvre du genre et l’imposent comme l’un des sculpteurs les plus doués de sa  
génération, l’un des rares qui parvienne à manier le grand langage baroque et à composer des mises en scène  
théâtrales où son ciseau, virtuose, anime le marbre.

Ecrire la sculpture, de l'antiquité à Louise Bourgeois, Citadelles & Mazenod, 2011, p. 191



Gian Lorenzo Bernini dit Le Bemin (1598-1680),  Apollon et Daphné,  1622-1625, marbre, H. 243 cm Rome, Galleria 
Borghese (Musée de la villa Borghèse) 



Vue par un homme de lettres, François Raguenet (vers 1660-1722)

Le groupe d’Apollon & Daphné a emporté le prix de la réputation sur tous les ouvrages des derniers siècles, si bien 
qu’il est appelé communément, le Miracle de la sculpture moderne. C’est une chose qu’on ne saurait assez admirer,  
que le Bemin, d’un bloc de marbre d’une aussi petite étendüe, ait sû faire deux figures toutes deux courantes 
comme celles-ci dont l’une fuit, & l’autre court après. Il n’y a pas plus d’un demi pied de distance entre Apollon & 
Daphné,  le  Dieu  saisit  déjà  la  Nymphe;  cependant  on  voit  bien qu’il  ne  la  saisit  qu’après  avoir  couru  à  perte 
d’haleine ; et l’expression que le Sculpteur lui a donnée, fait connoître, d’une manière sensible, qu’il est au bout de 
ses  forces  dans  le  moment  qu’il  l’attrape.  Ainsi  le  Bemin  a  sû  donner  au  marbre,  non  seulement  l’agilité  du 
mouvement, mais encore la rapidité de la course la plus vite.
Que dirai-je de la beauté de l’Apollon, & de celle de la Daphné ? Vit-on jamais de plus beaux traits, ny de plus beaux 
corps à aucun Dieu ou à aucune déesse ?
C’est le marbre le plus dur qui ait jamais été travaillé et  cependant il est taillé avec tant de tendresse, qu’il paroît de 
la cire, de la pâte, ou plutôt de la chair même.
Les pieds de Daphné qui commencent à s'allonger en racines sont le travail du ciseau le plus fin, & de la main la plus  
habile qui fut jamais ; ce sont des fibres de marbre délicates, si bien tirées & formées avec tant d’industrie, qu’on 
voit bien encore que ce sont des pieds, quoi que ce soient déjà des racines : c’est l’instant du changement,  & 
l’action  même  de  la  métamorphose  qui  y  est  exprimée,  il  semble  qu’on  voye  ce  changement  se  faire 
insensiblement, & comme par degrez.
À la vüe de cette expression admirable, on demeure persuadé que Daphné a été véritablement métamorphosée. Le 
Bemin rend naturelle & aisée une chose impossible ; car, à voir ce merveilleux groupe, il semble qu’il soit tres-aisé & 
tres-naturel  qu’un pied  prenne  racine  &  que tout  un corps  humain  se  change  en arbre.  Les  bras  deviennent 
insensiblement des branches ; & les doigts, de petits rameaux qui forment déjà des bouquets de feüilles, de sorte  
qu’il  semble que la  métamorphose se fait  dans  le  moment qu’on la  regarde,  & que tous ces changements  se 
forment à vüe d’œil.
Mais ce qu’il y a de plus excellent, à mon gré, dans ce chef- d’œuvre, c’est le corps de Daphné où quoi que les  
proportions soient si exactement observées, on entrevoit déjà l’idée d’un tronc d’arbre; où la forme grossière que 
devroit  avoir  une chose  aussi  matérielle  que ce  tronc,  n’empêche  point  que le  Sculpteur  n’ait  conservé non 
seulement le trait délicat d’un corps humain, mais encore ces contours si élégans & si gracieux par lesquels les 
anciens distinguoient les corps de leurs divinitez, d’avec ceux des hommes ; & où enfin, par un prodige de l’art, 
l’action de croître qui ne se fait que par des degrez imperceptibles dans la nature & qui doit par conséquent être 
insensible,  se  fait  néanmoins  sentir  dans  l’attitude  merveilleuse où  le  Bemin  a  mis  ce corps,  par  une espèce 
d’élancement qu’il lui a donné, & qui le fait déjà paroître plus haut que celui d’Apollon à qui il est prêt d’échaper en  
s’élevant dans les airs par son accroissement.

Au reste, la modestie du sculpteur me paroît couronner tout le mérite de son ouvrage ; & cette modestie ne fait 
pas moins voir son génie, que sa sagesse, car Apollon, tout nud qu’il est, s’y trouve couvert par les feüillages qui  
ont été ingénieusement pratiquez entre lui & Daphné : Et cette Nymphe dont il croit saisir le corps, est déjà Laurier  
à l’endroit où il la touche; de sorte qu’on ne voit rien, de ce côté là, que l’écorce de l’arbre qui commence à se 
former de tout le corps de Daphné.

Que si, après tout cela, on vient à faire réflexion que le Bemin n’avoit encore que dix huit ans, lorsqu’il fit cet 
excellent ouvrage qui égale les plus rares productions de l’Antiquité & qui passe toutes celles des derniers tems, 
n’admirera-t-on pas le génie, ce précieux don du ciel, lequel est indépendant des siècles & des années ; qui fait  
qu’on peut, en tout tems, comme à tout âge, porter les ouvrages de l’art jusqu’à la souveraine perfection ; qu’il n’y 
a rien en quoi les Modernes ne puissent l’emporter sur les Anciens, & qu’il n’est nullement impossible que de 
jeunes  gens  qui  ne  font  que  de  naître,  produisent  quelquefois,  pour  leurs  coups  d’essai,  des  ouvrages  qui 
surpassent les chefs d’œuvres des maîtres les plus consommez !

Les Monuments de Rome, 1701

Vue par un homme de lettres, Johann Heinrich Füssli (1741-1825)
Mais passons au chef d’œuvre du Bemin, savoir, son grouppe d’Apollon & Daphné. Les têtes de ces deux sta tues 
sont bien faites, quoique rien moins qu’idéales cependant. Et puisque l’Artiste qui a fait le Laocoon a représenté la 
douleur de ses Héros muette & concentrée, de quelle faute de convenance le Bemin ne s’est-il pas rendu coupable, 
en représentant Daphné la bouche ouverte, comme un masque. Une Daphné telle que celle du Bemin n’auroit pas 
méprisé l’amour du plus beau des Dieux.



Lettre adressée à Johann Joachim Wïnckelmann, dans Lettres familières, 1781.

Autre approche :

La première femme qu’Apollon aima fut Daphné, fille du fleuve Pénée. Apollon s’était moqué de Cupidon, qui, pour 
le punir, lui inspira une passion violente et non partagée pour la jeune fille. Apollon tenta de s’emparer par la force  
de  Daphné.  Celle-ci,  au  moment  où  le  dieu  allait  la  rattraper,  supplia  son  père  de  la  sauver.  Elle  fut  alors 
métamorphosée en laurier. Cette légende est racontée par Ovide (43 av. JC ou 17 apr. JC) dans le premier livre des 
Métamorphoses (v.452-567). Extrait d’Ovide : « A peine sa prière achevée, voici qu’une pesante torpeur envahit ses 
membres ; sa tendre poitrine est enveloppée d’une mince écorce, ses cheveux s’allongent en feuillage, ses bras en 
rameaux, son pied, tout à l’heure si rapide, est retenu au sol par d’inertes racines ; son visage, à la cime, disparaît 
dans la frondaison ».
Le sculpteur a choisi de représenter le moment précis où la jeune fille commence à se métamorphoser. Ce choix lui 
permet de tirer un parti esthétique de la légende. Le corps de Daphné est encore reconnaissable mais porte déjà les 
marques de sa transformation imminente. 
L’illusion du mouvement est rendue par la position des corps : Daphné est arrêtée dans sa course mais se détourne 
du dieu qui va la saisir, Apollon est montré dans l’élan de la poursuite, un pied reposant légèrement sur le sol, 
l’autre levé.  L’impression de légèreté et de vie tient aussi  au mouvement ascendant et aux lignes courbes qui 
animent le groupe : membres, draperies d’Apollon, rameaux. Le corps de Daphné esquisse une spirale, spirale dont 
Jean rousset écrit : « La spirale, c’est le ressort qui se détend, c’est le mouvement sans fin, le mouvement pour le 
mouvement ; le regard qui tente de la suivre dans sa fuite est toujours rejeté plus loin, ne trouvant aucun point 
d’arrêt. » 
Jean Rousset, La littérature de l’âge baroque en France, José Corti, 1953, p. 167

Introduction aux métamorphoses :

Les  Métamorphoses  écrites  par  Ovide*  en  l’an  1  est  un poème  en  mosaïque  de  231  histoires  mythologiques.  
Tentative parmi les plus admirables jamais accomplie par l’homme pour comprendre ce qui anime le monde, elles  
racontent,  depuis le chaos et la création du monde, l’histoire des dieux, nymphes et satyres,  des héros et des 
hommes de l’Antiquité.  Des histoires d’amours passionnées,  voluptueuses ou désespérées,  fidèles ou trahies… 
Jupiter  prend l’apparence d’un taureau pour  enlever  Europe,  foudroie  Sémélé  et  donne naissance  à  Bacchus,  
Daphné  transformée  en  laurier  échappe  aux  avances  d’Apollon,  Persée  délivre  Andromède,  Orphée  pleure 
Eurydice…. La beauté des Métamorphoses réside dans une richesse de tableaux et de sujets, une abondance et 
une variété de tons, de rythmes et de regards qui permettent, selon les tempéraments et les modes, selon les  
inspirations et les ambitions des artistes en particulier d’Italie, des Flandres et de France, les interprétations les plus 
diverses. Nombreux sont les peintres qui choisirent Les Métamorphoses comme sujet privilégié de leurs tableaux.

Publius Ovidius Naso (-43, 17 ou 18) est né en 43 avant Jésus-Christ à Sulmone dans les Abruzzes (sud de l’Italie). Il  
achève sa formation de droit par le classique séjour à Athènes, parcourt la Grèce, l’Asie mineure et la Sicile, puis 
s’installe définitivement à Rome où il exerce pendant un temps pour satisfaire les attentes de son père le métier 
d’avocat.  Mais  seule  la  poésie  passionne  Ovide.  Ses  premiers  poèmes,  consacrés  à  l’amour,  rencontrent  un 
immense succès, assurant sa renommée de poète érotique mondain.  En 15 avant Jésus-Christ, Ovide publie Les  
Amours, un recueil de près de cinquante poèmes, composés à la gloire de l’amour et de la femme aimée. La même 
année, il publie Les Héroïdes : vingt et une lettres d’amour écrites par des héroïnes de la mythologie à leurs maris  
ou à leurs amants absents :  Hélène à Pâris,  Pénélope à Ulysse,  Didon à Enée, Déjanire à Hercule… Ovide écrit  
ensuite Les Métamorphoses, et L’Art d’aimer, manuel de séduction qui lui attire les foudres d’Auguste. En 8 après 
Jésus-Christ, Auguste condamne le poète à un terrible exil à Tomes en Roumanie, sur les bords de la mer Noire. Il y  
écrit les Tristes et apporte de nombreuses corrections aux Métamorphoses, sur lesquelles il compte le plus pour  
asseoir sa postérité. Il meurt en 17, à l’âge de soixante ans. Jusqu’à son exil, Ovide est un poète heureux, prisé par  
tous les cercles mondains, célèbre pour ses déclamations et ses improvisations. Ovide vécut pendant un siècle de  
paix civile.« Que d’autres regrettent l’antiquité ; moi, je me félicite d’être né dans ce siècle, c’est celui qui convient à 
mes goûts. » (L’Art d’aimer, III, 121). Là est peut-être le secret de la modernité d’Ovide : lorsque Virgile se complait  
dans la nostalgie des temps reculés, Ovide au contraire donne à l’antiquité les couleurs de son temps, joue avec le  
passé et lui insuffle sa propre joie de vivre. Il modernise et humanise la mythologie, et est très vite proclamé par un  
public enthousiaste premier poète de son temps.
Les Métamorphoses d’Ovide illustrées par la peinture baroque, Éditions Diane de Selliers, 2003



Ressource : une galerie d’art en ligne > http://www.wga.hu/index1.html 
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