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Judith Delfiner

En 2015, Anne Lafont introduisait le numéro varia dans Perspective afin de rendre compte 
de l’actualité de la recherche en histoire de l’art, de son dynamisme comme de sa diversité, 
dans une volonté d’éprouver les lignes thématiques, méthodologiques et théoriques de la 
discipline. En vue de clarifier la ligne éditoriale de la revue, notre comité scientifique a pris 
le parti d’en modifier la formule pour en faire l’objet d’une rubrique au sein des numéros 
thématiques à venir. Conçue en partie par Anne Lafont, cette dernière édition du numéro 
varia réunit un ensemble de contributions éclectique, dont la cohérence tient à l’impor-
tance des problématiques à l’œuvre et qui travaillent en profondeur la discipline jusqu’à en 
inquiéter parfois les appuis, aujourd’hui plus que jamais encore, outrepassant ses frontières 
dans des débats engageant les États-nations voire la communauté internationale. 

Un premier fil conducteur se dégage des contributions de Sheila Crane et de Séverine 
Sofio, celui des liens entre capitalisme et mondialisation. Produit de la société industrielle 
comme du colonialisme, le bidonville est analysé par la première à travers quatre 
publications récentes qui montrent la manière dont il est devenu un objet d’étude à part 
entière, du point de vue de l’histoire urbaine et architecturale comme de l’histoire sociale 
et migratoire. De l’ouvrage de Luc Boltanski et d’Arnaud Esquerre, Enrichissement  : une 
critique de la marchandise, la seconde pointe les conséquences du déplacement du capitalisme 
vers l’économie de l’enrichissement, tandis que la publication collective Art Unlimited? 
Dynamics and Paradoxes of a Globalizing Art World lui permet de considérer les effets de la 
mondialisation sur les pratiques et les représentations collectives à l’aune du cas du marché 
de l’art contemporain chinois.  

Les relations entre historiographie et constructions identitaires tiennent à tous égards 
une place importante dans ce volume. Par sa Tribune, Katerina Tselou met en exergue les 
enjeux artistiques, institutionnels et politiques du dédoublement de Cassel vers Athènes, de 
l’une des plus prestigieuses expositions d’art contemporain, la documenta qui, lors de sa qua-
torzième édition en 2017, inaugura un décentrement dans une perspective d’introspection 
et de renouvellement. À partir des travaux récents d’Éric Michaud et de Michela Passini, 
Maddalena Carli, quant à elle, envisage la manière dont les deux auteurs, suivant des orien-
tations chronologiques et méthodologiques qui leur sont propres, interrogent le phénomène 
de concomitance entre la constitution au xixe siècle, dans l’espace européen, de la discipline 
de l’histoire de l’art et la naissance de l’idée de nation, afin d’exposer les enjeux éthico- 
politiques de stratégies de légitimation reposant sur des constructions identitaires. 

Des révisions historiographiques de cas singuliers viennent parallèlement enrichir 
la thématique. En préambule à la première exposition consacrée à Jean Jacques Lequeu 
dans les espaces du Petit Palais, les commissaires Laurent Baridon, Jean-Philippe Garric et 
Martial Guédron considèrent à nouveaux frais l’historiographie de l’architecte en propo-
sant, contre les approches anachroniques ayant jusque-là prévalu, une lecture contextuelle 
de son œuvre tirant parti des connaissances actuelles sur la période. Resserrée autour du 
seul cas d’Edgar Degas et de l’un de ses plus célèbres tableaux, la Place de la Concorde (1875), 
l’analyse détaillée de Todd Porterfield expose la façon dont la toile met en scène l’obsoles-
cence des marqueurs d’identité – artistiques, familiaux ou raciaux –, dans un mouvement 
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général de dissolution des généalogies. Cette étude centrée sur la figure du personnage 
principal, le vicomte Lepic, au travers duquel se lit une histoire des sensibilités politiques, 
sociales et artistiques de la France au sortir de la guerre de 1870, nous rappelle, s’il en était 
besoin, tout l’apport de l’école des Annales dans le champ de la recherche historique. De 
cette féconde tradition historiographique est issue l’œuvre d’Alain Corbin, parcourue tout 
au long de l’entretien que lui consacre l’historien du corps et de l’hygiène Georges Vigarello, 
dans un échange qui exacerbe la manière dont l’auteur de La fraîcheur de l’herbe, histoire 
d’une gamme d’émotions de l’Antiquité à nos jours (2018), fondateur d’une anthropologie des 
sens, passe insensiblement de l’individu au collectif en puisant ses sources dans des corpus 
hétérogènes relevant de la médecine, de la littérature comme de la théologie. 

Des articles de fond sur des questions transversales favorisées par le développement 
de l’anthropologie historique complètent en outre ce recueil. À partir d’une étude matérielle 
des œuvres, Adeline Grand-Clément brosse un état de la recherche sur la place de la cou-
leur dans l’Antiquité gréco-romaine, quand Antonella Fenech Kroke, dans une approche à 
la croisée de l’histoire de l’art et de l’histoire sociale, se penche sur les images des pratiques 
sportives en Europe entre le xve siècle et la fin du xviie siècle.

D’actualité, les débats présentés dans ce numéro le sont assurément, à commencer 
par celui ouvert par Martine Denoyelle et publié dans ces pages en guise de Postface, à pro-
pos des images, de leur circulation et de leurs valeurs à l’heure de la révolution numérique, 
et dont les usages, aussi bien scientifiques qu’éducatifs, affectent la recherche en histoire de 
l’art et du patrimoine. D’un tout autre ordre et constituant en quelque sorte les deux volets 
d’une problématique générale portant sur la confiscation des biens culturels d’une popula-
tion en état de soumission, de persécution et/ou d’extermination, les deux débats publiés 
dans ce volume entendent offrir des pistes de réflexion sur des sujets particulièrement  
sensibles et d’une actualité brûlante. 

Le premier, sur l’art dégénéré et les spoliations des Juifs durant la Seconde Guerre 
mondiale, a pris forme suite aux recherches menées au sein du programme de recherche 
« Répertoire des acteurs du marché de l’art en France sous l’Occupation (RAMA) » de l’Ins-
titut national d’histoire de l’art. Il paraît alors même que la mission confiée en mai 2017 
par Audrey Azoulay à David Zivie sur « le traitement des œuvres et biens culturels ayant 
fait l’objet de spoliations pendant la Seconde Guerre mondiale » a donné lieu à un rapport 
remis il y a quelques semaines à l’actuelle ministre de la Culture, Françoise Nyssen. Tandis 
que ce dernier pointe la faible présence de la France sur la scène internationale – tant en 
ce qui concerne le nombre de chercheurs compétents sur ces sujets que sur le rôle des ins-
titutions françaises dans l’organisation de débats et d’échanges dont l’initiative reviendrait 
majoritairement à l’Allemagne, au Royaume-Uni et aux États-Unis – le présent débat mené 
par Johann Chapoutot aux côtés de spécialistes de différentes disciplines, actifs aussi bien 
en France qu’outre-Rhin, entend jeter une lumière sur ces questions par un fort ancrage 
historique. 

Le second traite des collections muséales d’art non-occidental, de leur constitution 
et de leur restitution aujourd’hui. Dessiné dans ses contours avant le discours d’Emmanuel 
Macron à Ouagadougou le 28 novembre dernier, le débat orchestré par Claire Bosc-Tiessé 
révèle la complexité de la situation, sortant du cas proprement africain pour étendre la dis-
cussion aux objets précolombiens ou coréens. Des chercheurs en histoire de l’art, en droit, 
en anthropologie et en sciences politiques y déplient les enjeux de la formation de ces col-
lections qui témoignent du passé colonial des puissances occidentales qui les possèdent, les 
conservent et les exposent. Par la présence de ces artefacts parvenus jusqu’à nous au terme 
de parcours souvent chaotiques, c’est bien l’histoire de ces peuples qui se déploie sous nos 
yeux, une histoire que nous percevons à certains égards comme radicalement étrangère 
–  celle de «  l’Autre » – mais une histoire qui nous engage nécessairement par un passé  
commun, celui de la situation coloniale. 
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Tandis que les enjeux spécifiques de chacun de ces débats nous invitent à les traiter 
distinctement, la problématique de la réparation, de son sens comme de sa possibilité, se 
profile à l’horizon de l’un comme de l’autre, que l’épineuse question de la restitution et 
à travers elle, celle de la réappropriation d’une identité bafouée, n’épuise pas. Située au 
cœur de ces échanges, la controverse patrimoniale nous ramène à la mémoire véhiculée 
par de tels objets, à la manière dont, articulant souvenirs collectifs et expérience intime, ils 
produisent de l’émotion, c’est-à-dire, si l’on en croit la racine étymologique latine du terme 
(emovere), une mise en mouvement.
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Adeline Grand-Clément

Couleurs et polychromie  
dans l’Antiquité

L’image d’une Antiquité classique entièrement drapée de blanc s’est cristallisée au fil du 
temps dans l’imaginaire occidental, pour différentes raisons (Batchelor, 2001 ; Grand-
Clément, 2005 ; Manfrini, 2009 ; Østergaard, 2010b  ; Jockey, 2013 et 2014) ; 
aujourd’hui, elle a fait long feu. Les premières découvertes relatives à la polychromie des arts 
grec et romain remontent au xixe siècle, mais c’est surtout depuis une vingtaine d’années que 
les études scientifiques sur cette question se sont multipliées. Précisons d’emblée que le terme 
français « polychromie », formé à partir du grec ancien (polu, « plusieurs, beaucoup », et 
chrôma, « couleur »), est d’abord un terme technique, créé peu après la Révolution française, 
pour rendre compte des pratiques artisanales d’ornementation des statues, chez les Grecs et 
les Romains. Son usage s’est depuis lors étendu à d’autres époques et domaines en histoire 
de l’art. Le mot désigne aujourd’hui l’application de couleurs à la sculpture et à l’architecture, 
soit par le recours à la peinture (polychromie dite « artificielle »), soit par l’assemblage de 
matériaux de couleurs différentes (polychromie dite « naturelle ») ; il s’emploie également, 
de façon plus générique, pour désigner toute surface dotée de plusieurs couleurs, que son 
apparence soit le fruit d’un travail artisanal ou l’œuvre de la nature.

Deux facteurs décisifs ont incité récemment les chercheurs à reconsidérer la place 
de la couleur dans l’univers des Anciens et à étudier la riche polychromie de leurs produc-
tions plastiques. D’une part, le développement de l’anthropologie historique, invitant à une 
nouvelle approche des sociétés anciennes, a mis en évidence l’intérêt de la couleur comme 
objet historique à part entière, à la suite des travaux pionniers que le médiéviste Michel 
Pastoureau a entrepris dès les années 1980. D’autre part, les progrès technologiques ont 
permis la multiplication des analyses de surface sur les artefacts et monuments conservés 
(depuis les premières entreprises menées dans les années 1960 par Volkmar von Graeve, 
Christof Wolters et Frank Preusser), fournissant des renseignements significatifs sur la nature  

Adeline Grand-Clément est maître de conférences en histoire grecque à l’université de Toulouse Jean-Jaurès, membre 
Junior de l’IUF (2016-2021) et de l’équipe de recherche PLH-ERASME. Depuis sa thèse de doctorat, publiée sous le titre La 
fabrique des couleurs. Histoire du paysage sensible des Grecs anciens (Éditions de Boccard, 2011), ses recherches portent 
sur l’anthropologie des couleurs dans les sociétés anciennes. Directrice du programme de recherche Idex Synaesthesia de 
2015 à 2017, elle élargit aujourd’hui son terrain d’enquête à tous les registres sensoriels.
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et la disposition des pigments utilisés par les artisans dans l’Antiquité. De nombreuses 
expositions ont présenté le fruit de ces recherches à un large public, le sensibilisant au rôle 
déterminant joué par la couleur dans les productions artistiques grecques et romaines1. Face 
aux essais de reconstitution réalisés à cette occasion, les réactions des visiteurs, y compris 
celle des historiens et des archéologues, demeurent partagées, oscillant entre étonnement, 
adhésion enthousiaste et résistance « chromophobe » (Grand-Clément, 2009). Il faut 
bien prendre ces tentatives pour ce qu’elles sont, à savoir de simples propositions à valeur 
heuristique. En effet, l’état d’origine des artefacts antiques est irrémédiablement perdu pour 
nous ; prétendre ressusciter une polychromie « authentique » serait un leurre. L’intérêt 
des modèles – graphiques, plastiques ou virtuels – proposés ces dernières années, dans les 
expositions mais aussi dans les publications scientifiques ou sur le web, consiste donc, d’une 
part, à modifier nos représentations relatives à l’art antique et à nous permettre d’imaginer 
les effets des dispositifs chromatiques (contrastes, saturation, jeux de lumière…) recherchés 
et appréciés des Anciens ; d’autre part, à saisir, par l’archéologie expérimentale, les problèmes 
et contraintes liés à la mise en couleurs d’une surface ou d’un objet.

La difficulté que nous avons encore à admettre la polychromie des œuvres d’art 
classique, notamment les statues en marbre grecques et romaines, en dépit des attestations 
de plus en plus nombreuses dont nous disposons, tient à la nature subjective de l’expérience 
chromatique. En dépit du fait que les mécanismes physiologiques de perception visuelle ne 
diffèrent pas entre les hommes, la couleur relève d’un système de représentations culturel-
lement déterminé. L’impression colorée suscite des émotions, agit sur l’affect, véhicule des 
valeurs et fait l’objet de pratiques qui conditionnent le sens qu’on attribue aux couleurs : tous 
ces éléments varient en fonction des sociétés. Voilà pourquoi une étude de la polychromie 
antique implique de mener en parallèle une investigation d’ordre anthropologique sur la façon 
dont les Anciens eux-mêmes appréhendaient la couleur. Cela permet de saisir en retour les 
préoccupations – esthétiques, mais aussi religieuses, sociales, politiques – qui sous-tendent la 
polychromie des œuvres grecques et romaines, et de mesurer la distance qui sépare l’imaginaire 
et l’esthétique antiques de ceux des Modernes.

Les Anciens et la couleur : approche  
anthropologique et retour à la matière

Notre conception actuelle de la couleur s’enracine dans le cadre théorique élaboré au début 
du xviie siècle par Newton, qui en promut une définition optique, en présentant la couleur 
comme une donnée visuelle issue de la décomposition spectrale de la lumière. La chimie 
des colorants qui s’est développée dans l’Europe du xixe siècle a concouru par la suite à 
accélérer le processus de « dématérialisation » de la couleur, l’émancipant de tout support 
pour en faire une donnée abstraite. On pouvait désormais produire en laboratoire – puis à 
l’échelle industrielle – un nombre indéfini de teintes : s’est ouverte alors l’ère des « faiseurs 
d’arcs-en-ciel » (rainbowmakers) capables de mettre au point des centaines de pigments et de 
colorants de synthèse (Blaszczyk, 2013). Les couleurs ont, dans ce même mouvement, été 
dépouillées des valeurs symboliques qui leur étaient attribuées jusque-là et qui en faisaient, 
aux yeux des femmes et des hommes qui les manipulaient, des substances aux propriétés 
efficaces, dotées du pouvoir d’enchanter le monde (Taussig, 2009). 

Il n’existe pas de division naturelle du continuum des couleurs : chaque culture orga-
nise l’expérience sensible en fonction de logiques qui lui sont propres, ce que les travaux 
des anthropologues et des ethnologues révèlent, plus généralement, à propos des modes 
d’appréciation et des systèmes de représentation du monde des différents groupes humains 
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répartis sur la surface du globe (MacLaury, Paramei, Dedrick, 2007). De plus, ces systèmes 
de représentations et d’appréciation évoluent au cours du temps : les hommes n’ont pas 
toujours perçu, nommé, senti, apprécié les mêmes choses. L’exemple de l’arc-en-ciel est 
emblématique : l’image d’une arche à sept bandes chromatiques, née avec les travaux de 
Newton, n’est finalement que l’une des façons possibles de concevoir et de représenter 
ce phénomène atmosphérique (Dubois, 2018). Pour analyser les couleurs chez les Grecs 
et les Romains, il faut donc se débarrasser de la grille d’analyse post-newtonienne qui 
nous est familière. Derrière sa prétention de vérité scientifique, elle n’a rien d’universel  
et n’est qu’une façon de voir parmi d’autres.

Pour comprendre de l’intérieur les catégories antiques relatives aux couleurs, plusieurs 
chercheurs sont partis des données lexicales (Villard, 2002 ; Beta, Sassi, 2003 ; Carastro, 
2009 ; Bradley, 2009a ; Grand-Clément, 2011 ; Reitzenstein, 2016). Chez les Grecs et les 
Romains, le terme « couleur » renvoie d’abord à une surface colorée. En effet, chrôs/chrôma 
et color désignent notamment le teint humain, la peau en tant qu’elle s’offre au regard et 
présente un aspect coloré. Il s’agit de l’un des premiers critères pour juger de la beauté et de 
la valeur d’un individu ; c’est aussi plus généralement ce qui affiche aux yeux de tous une 
identité. D’autres mots renvoient également à ce que nous nommons « couleur » et éclairent 
d’autres facettes de la culture chromatique antique. En grec, par exemple, les pigments et 
colorants sont rangés parmi les pharmaka, c’est-à-dire des produits actifs, capables d’opérer 
des métamorphoses en modifiant les apparences sensibles. Quant au terme poikilia, que l’on 
traduit par « bigarrure », « diaprure », c’est sans doute celui qui s’approche le plus de notre 
mot « polychromie ». Il renvoie à une notion cardinale dans le monde grec : l’adjectif poikilos 
(« bariolé », « chatoyant », « polychrome ») est très employé dans la poésie archaïque pour 
qualifier des objets de valeur, qui réjouissent et exercent un pouvoir d’attraction par le jeu 
subtil des couleurs et des matières qui les composent. Chez les Grecs, la poikilia reflète la 
diversité fascinante du monde et dit son foisonnement vital (Grand-Clément, 2015). Mettre 
en couleurs, pour un démiurge, c’est donc faire acte de création tout en insufflant une 
énergie, un souffle, du mouvement, à l’œuvre concernée. Cette mise en couleurs pouvait 
s’effectuer par la poésie, au moyen des mots, mais aussi en recourant à la peinture, à la dorure, 
à la teinture et au tissage, ou encore en assemblant des matériaux naturellement colorés  
et en variant les teintes des alliages métalliques et des patines.

Le goût des Anciens pour ces diverses formes de polychromies artisanales se manifeste 
à travers le langage : la richesse du vocabulaire de la couleur en grec et latin en témoigne. 
Pourtant, les savants du xixe siècle ont cru que Homère et les poètes grecs archaïques étaient 
daltoniens2 ; c’est qu’ils n’ont pas compris la nature spécifique du lexique chromatique antique. 
En grec et en latin, les adjectifs dits « de couleur » proposent un autre découpage du continuum 
chromatique que celui qui nous (Occidentaux modernes) est familier. La perception antique 
des couleurs repose notamment sur une intimité avec d’autres sensations que nous considérons 
aujourd’hui comme nettement distinctes : lumière, éclat et chatoiement, mouvement et 
vibration, matière et texture, voire même odeurs ou sonorités. Un tel phénomène, qui de 
notre point de vue relève de la « synesthésie », résulte du fait que, pour les Anciens, les 
couleurs sont indissociables de leur support matériel (objet en métal, tissu teint ou sculpture 
peinte, etc.) et de l’usage social qui en est fait (Bradley, 2018). Dès lors, l’approche purement 
linguistique ne peut rendre compte à elle seule de la signification des adjectifs de couleur. 
Pour saisir la logique interne du lexique chromatique antique, il faut s’intéresser à l’ensemble 
des domaines de l’expérience humaine de la couleur, comme s’emploie à le faire Michel 
Pastoureau pour le monde médiéval3. Les pratiques artisanales et artistiques jouent alors un 
rôle déterminant (Gage, 1999). Les philologues gagnent donc à se rapprocher des historiens 
de l’art et des archéologues. Voilà pourquoi plusieurs travaux collectifs consacrés au rôle joué 
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par la couleur dans les sociétés anciennes ont opté pour une approche interdisciplinaire, en 
croisant les données littéraires avec les informations relatives à la polychromie des artefacts 
et à la peinture (par exemple Cleland, Stears, 2004 ; Rouveret, Dubel, Naas, 2006). 

Traquer la couleur : quelles sources ?

Les études consacrées à la polychromie médiévale et moderne ont pu servir d’appui et de 
point de comparaison aux spécialistes de l’Antiquité : des échanges d’expérience concer-
nant les protocoles d’analyses des œuvres révèlent la continuité des pratiques de mise en 
couleurs au fil de l’histoire (Panzanelli, Schmidt, Lapatin, 2008 ; Brinkmann, Primavesi, 
Hollein, 2010). Mais l’une des spécificités des périodes anciennes résulte des lacunes et du 
caractère très discontinu de la documentation disponible. Les effets du temps, conjugués 
au nettoyage méticuleux dont certaines œuvres classiques ont été l’objet, notamment les 
statues en marbre (Bourgeois, 2012), ont contribué à effacer les traces de couleur. De plus, 
les sources indirectes dont nous disposons forment un corpus très hétérogène.

On s’attendrait sans doute à trouver pléthore de témoignages écrits relatifs à la mise en 
couleurs des figurines, vases, statues et monuments, tant la pratique était largement répandue. 
Des traités techniques ont existé, mais ils n’ont malheureusement pas été conservés par la 
tradition manuscrite. Les seuls travaux consacrés spécifiquement aux couleurs que nous 
possédons, au premier rang desquels figure le De coloribus du corpus aristotélicien, contiennent 
des considérations très théoriques et ne livrent finalement que peu d’informations sur le 
domaine artisanal. C’est donc souvent de manière incidente, par le biais d’anecdotes, que 
l’on relève ici et là des allusions à la polychromie des œuvres grecques et romaines dans la 
littérature antique, exception faite de certaines œuvres encyclopédiques comme l’Histoire 
Naturelle de Pline l’Ancien. De façon assez étrange pour nous, quelqu’un comme Pausanias, 
qui arpente la Grèce du début du iie siècle ap. J.-C., visite de nombreux sanctuaires et admire 
un nombre considérable de statues, fait très peu de référence à leurs couleurs (il se borne 
souvent à signaler le matériau principal : bois, pierre, ou autre). On peut l’expliquer, d’une 
part parce qu’il s’agit selon lui d’une évidence qui ne nécessite pas d’être mentionnée ; 
d’autre part, parce que son ambition n’est pas de décrire précisément l’aspect esthétique 
des œuvres et édifices qu’il a sous les yeux, mais plutôt de recueillir les récits des traditions 
et des temps anciens en rapport avec leur origine. Les épigrammes littéraires, tels ceux de 
l’Anthologie Palatine, fournissent davantage de données : le caractère poétique de ces textes 
explique sans doute la place accordée aux notations chromatiques, lorsqu’il est question  
de portraits, de statues ou de monuments funéraires (Prioux, 2008). 

C’est donc à un corpus littéraire très hétérogène que l’on a affaire. De plus, rappelons 
que le terme lui-même ne trouve pas d’exact équivalent en grec ou en latin : si « polychromie » 
sonne comme un mot directement hérité de l’Antiquité, il a été forgé à la toute fin de l’époque 
moderne, et popularisé par Quatremère de Quincy dans son ouvrage de 1814, Le Jupiter Olympien. 
Si l’adjectif poluchrômatos existe bien en grec ancien, il n’est que fort peu employé et ne concerne 
jamais les œuvres d’art : on le trouve sous la plume des naturalistes pour qualifier l’apparence 
de certains animaux bigarrés. En fait, si l’on cherche des équivalents à « polychrome », il faut 
se tourner vers un large éventail de mots, comme poikilos, graptos (peint), enalèlimmenos (enduit) 
et, en latin, des termes comme versicolor ou pictus. Voilà pourquoi il est malaisé de procéder  
à une recension d’ensemble des références à la polychromie en un sens général4.

L’absence de compilation systématique et exhaustive des textes antiques sur la question 
se trouve compensée par la parution de plusieurs outils de travail. Outre l’ouvrage, désormais 
classique et fort commode, publié par Salomon Reinach sur la peinture grecque, on peut 
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consulter le recueil de Marion Muller-Dufeu sur la sculpture, qui est construit sur un modèle 
analogue et rassemble des citations utiles (Muller-Dufeu, 2011). Il existe en outre des 
études plus spécifiques : celle, préliminaire, entreprise par Oliver Primavesi (Primavesi, 
2007) et celle, plus complète, de Felix Henke, dans le cadre d’une thèse de doctorat encore 
non publiée (Henke, 2014).

Nous disposons également de données épigraphiques, qui fournissent des éléments sur 
la carrière des artisans, leur travail, les techniques mises en œuvre : inscriptions funéraires, 
inventaires et comptes, décrets et corpus juridique... Dans le monde grec, des séries d’inscrip-
tions concernent les grands chantiers de construction et l’entretien des sanctuaires, comme 
ceux de l’Acropole d’Athènes, de Delphes ou de Délos. Les textes précisent notamment le 
paiement des salaires et les fournitures nécessaires en vue de la réfection de l’ornementation 
des temples et des statues de culte. Ces données épigraphiques permettent donc d’étudier les 
pratiques d’entretien de la polychromie et les traitements des surfaces auxquels on procédait 
régulièrement dans les sanctuaires d’époque hellénistique (Leka, 2014). En revanche, peu 
de pigments sont mentionnés, sans doute car les peintres et « ornementateurs » (kosmètai) 
employés par les autorités de tutelle disposaient de leurs propres matériaux colorés. La seule 
exception notable concerne les feuilles d’or (petala), probablement parce que celles-ci étaient 
fournies par le commanditaire, en raison de leur coût.

Les témoignages iconographiques sont moins nombreux, mais ils existent. Là encore, 
aucune étude systématique ne s’est employée à les réunir ; c’est qu’ils proviennent de supports 
et de contextes fort différents. Quelques images, peintes ou gravées, donnent à voir l’artisan au 
travail, en train de colorer un objet ou une statue – jamais un édifice, en revanche. Ainsi sur 
la panse d’un cratère apulien à figures rouges qui date d’environ 360-350 av. J.-C., on voit un 
peintre appliquer un produit sur une statue d’Héraklès, rendue en blanc, pour la distinguer du 
héros lui-même, qui assiste à la scène (fig. 1). La présence d’un brasero suggère que la substance 
était appliquée chaude : on pense donc qu’il s’agit de cire colorée et que la technique utilisée est 
celle de la peinture à l’encaustique (Marconi, 2011). Autre document exceptionnel : sur une 
gemme romaine, une cornaline montée en bague, qui date de l’époque romaine, le graveur 

1. Cratère 
apulien à figures 

rouges, vers 
360-350 av. J.-C. 

(h. 51,5 cm), 
New York, 

Metropolitan 
Museum of Art, 
inv. no 50.11.4. 

Rogers Fund, 
1950. 

2. Gemme  
provenant 

d’Italie,  
vers 20 av. J.-C., 

cornaline 
(l. 1,3 cm), 
New York, 

Metropolitan 
Museum of  

Art, 81.6.48. 
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3. Tête peinte 
d’une Amazone, 
trouvée à 
Herculanum  
en 2006 dans 
l’aire de la 
Basilica Noniana. 
ier siècle av. J.-C., 
marbre penté- 
lique (h. 38 cm), 
Herculanum, 
Antiquarium 
d’Herculanum, 
inv. SAP 87021.
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a figuré un sculpteur en train de 
travailler au pinceau sur la cheve-
lure d’un portrait féminin sculpté 
(fig. 2). Il est difficile, sur de tels 
media et avec ce type de techniques 
(peinture vasculaire ou glyptique), 
de donner à voir la variété de cou-
leurs : ce sont simplement le geste 
et les outils de l’artisan qui laissent 
imaginer la polychromie générée. 
En revanche, la peinture murale 
(et, à la marge, la mosaïque) offre 
davantage de possibilités chroma-
tiques et fournit des données utiles. 
Les décors peints des maisons 
romaines du Sud de l’Italie mettent 
en scène un certain nombre de 
statues, avec leur polychromie 
(Moormann, 2008).

Mais la principale source 
d’information disponible pro-
vient actuellement des objets ou 
édifices eux-mêmes : c’est dans ce 
domaine que les avancées ont été les plus rapides depuis une vingtaine d’années. La vigilance 
des archéologues et des conservateurs de musée permet désormais de prémunir les artefacts 
nouvellement exhumés de nettoyages abusifs, qui finiraient de décaper les maigres vestiges 
de couleur. Certaines pièces découvertes récemment ont ainsi conservé de belles traces de 
leur polychromie d’origine et se prêtent bien à des analyses. C’est le cas par exemple d’une 
tête d’Amazone en marbre, découverte en 2006 à Herculanum : ses cheveux, ses yeux  
et ses cils étaient rehaussés de peinture (fig. 3).

Les nouvelles possibilités techniques, conjuguées à un intérêt scientifique pour la 
polychromie de l’art antique, ont permis la mise en place d’un protocole expérimental, en 
particulier pour les sculptures (Østergaard, 2017). Même pour les œuvres qui n’ont rien 
conservé de leur polychromie, il est possible de détecter la présence originelle de pigments, 
après un examen attentif de la surface, de l’état et de la teinte de la pierre. En effet, son 
apparence actuelle dépend de la nature des pigments qui la protégeaient au départ : les 
conditions atmosphériques ou d’enfouissement ont fait disparaître les couleurs plus fragiles en 
premier, rendant ces zones plus vulnérables que les autres à l’action du temps et à l’érosion. 
Les différences de coloration repérables sur différentes parties de la pierre laissent donc 
deviner les motifs qui étaient peints. La présence de traces d’incision apporte un autre indice : 
celles-ci servaient à dessiner le contour des figures et à guider l’application de la couleur – dans 
ce cas, la photographie en lumière rasante est utile pour appuyer l’observation à l’œil nu. 
Un exemple remarquable est fourni par la « Dame d’Auxerre », une petite statue grecque 
en calcaire du viie siècle av. J.-C. Même en l’absence de traces de pigments de différentes 
couleurs, il est possible de deviner que son costume était richement polychrome (Martinez, 
2000) : les lignes incisées encore bien visibles sur la robe attestent l’existence, à l’origine, 
d’un décor peint raffiné, aux motifs géométriques (fig. 4). D’autres indices témoignent de 
la polychromie antique, sur les figures en relief ou en ronde-bosse : l’absence de poignées 
de bouclier, de rênes, de lacets de sandales, signifie que tous ces détails étaient rendus non 

4. Statue 
féminine, 

provenant de 
Crète (?),  

vers 640-630  
av. J.-C.,  
calcaire  

(h. 75 cm),  
Paris, musée 
 du Louvre, 

inv. Ma 3098.

5. Statue 
d’aurige, début 

du ve siècle  
av. J.-C., bronze 

avec inclusion  
de métaux 

(h. 180 cm), 
musée de 
Delphes, 

inv. 3520 et 
3540.
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pas par le sculpteur mais uniquement par le peintre : les deux artisans devaient travailler de 
concert. Enfin, des trous laissés pour l’insertion d’éléments rapportés suggèrent qu’un effet 
de polychromie était recherché : on connaît de nombreux reliefs et statues pour lesquels 
les yeux, les sourcils, les mèches de cheveux, les bijoux ou encore les armes introduisaient 
des variations de couleur, car ils étaient confectionnés à part, en bronze, cuivre, or, argent, 
pierre colorée, pâte de verre, etc. L’un des exemples les plus connus illustrant cette technique 
est l’aurige de Delphes, qui date du ve siècle av. J.-C., et dont la polychromie (les yeux  
en particulier) a été restaurée en vue de sa présentation dans le Musée (fig. 5). 

Lorsque l’objet a conservé une partie, même infime, de sa polychromie d’origine, un 
large éventail d’analyses s’offre aux chercheurs. L’idéal serait de pouvoir toutes les combiner, 
bien sûr, mais cela dépend des moyens financiers à disposition et de la possibilité ou non 
de transporter l’œuvre dans un laboratoire. Dans tous les cas, la première étape peut être 
réalisée in situ : elle consiste à examiner l’œuvre à l’œil nu, pour repérer d’éventuels vestiges 
de couleur. L’appui de la micro-photographie s’avère utile afin de déceler les vestiges les plus 
tenus, notamment dans les anfractuosités (mèches de cheveux, oreilles, narines, plis des 
vêtements). Une deuxième étape consiste à recourir à l’imagerie multi-spectrale, protocole 
non-invasif qui ne nécessite pas de contact direct avec la surface étudiée. Elle permet de repérer 
et d’enregistrer la répartition des couleurs sur l’œuvre. Plusieurs techniques peuvent être 
alors combinées : spectroscopie sous rayons X, sous rayonnement ultra-violet, infra-rouge, 
micro-Raman ou imagerie visible à luminescence induite5. De telles techniques requièrent a 
priori d’opérer dans un noir total, ce qui les rend inexploitables pour l’architecture ; toutefois, 
des recherches viennent de mettre en évidence la possibilité de réaliser les tests en lumière 
ambiante (Verri, Saunders, 2014).

Enfin, la dernière étape du protocole réside dans l’identification des pigments et liants 
utilisés, grâce à leur composition physico-chimique. Elle mobilise plusieurs techniques dites 
« invasives », qui nécessitent d’intervenir sur l’œuvre en opérant des micro-prélèvements (qui, 
en fonction des types d’analyse, seront détruits ou pourront être conservés comme témoins, 
pour de futures investigations). En procédant à des coupes stratigraphiques, qui permettent 
d’observer couches et sous-couches, on comprend mieux les techniques picturales et les 
jeux de superposition d’aplats. Pour les pigments d’origine organique (en fait des colorants 
utilisés sous forme de laque, comme la garance, l’orcanette ou la pourpre), ainsi que les 
composés utilisés comme liants (caséine, œuf, résine…), c’est la spectrométrie de masse et la 
chromatographie gazeuse qui sont déterminantes. Il s’agit cependant de méthodes destructives 
et coûteuses, donc auxquelles on recourt plus rarement. Cela explique notre retard dans la 
reconnaissance des pigments d’origine non minérale, la compréhension des techniques de 
peinture a tempera, ou encore la mise en évidence des traitements de surface. La présence  
de cire, par exemple, reste difficile à repérer. 

La réalisation de telles analyses nécessite la mise en place d’une équipe interdisciplinaire 
et la collaboration entre les chercheurs et les conservateurs de musée, en particulier pour 
documenter au mieux l’histoire des œuvres, depuis leur découverte, afin de prendre en compte 
les éventuelles restaurations modernes6. La mise en place d’un réseau informel de chercheurs 
européens travaillant sur la polychromie de la sculpture et de l’architecture antiques depuis 
les années 2000 s’est traduite par l’organisation de rencontres internationales, qui se tiennent 
chaque année dans des lieux différents. La dernière en date, organisée à Bordeaux par Maud 
Mulliez en novembre 2017, a permis de partager les expériences en matière de restitution 
des couleurs7. Il s’agit en effet d’un enjeu majeur, qui a émergé ces dernières années, en 
lien avec le développement des tentatives pour retrouver et donner à voir l’aspect original 
des édifices et des œuvres antiques, car la restitution des couleurs pose plus de problèmes  
que celle des volumes, tant du point de vue méthodologique qu’épistémologique.
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Bien que le terme « polychromie » 
ait d’abord été utilisé à propos des œuvres 
plastiques et de l’architecture, il ne faut pas 
négliger l’importance des textiles qui consti-
tuaient des biens de valeur et introduisaient 
aussi beaucoup de couleurs dans l’univers 
des Anciens (Harlow, Nosch, 2014). En 
témoignent les inventaires d’offrandes des 
sanctuaires grecs, qui mentionnent des 
étoffes et vêtements aux teintes et décors 
variés (les textes concernant Brauron ont 
été édités : Cleland, 2005). On se heurte 
cependant à l’extrême rareté des vestiges conservés : c’est en Égypte, pour la période gréco-
romaine puis copte, qu’il est possible de trouver des fragments de taille significative, voire 
des vêtements entiers. En Grèce égéenne et en Italie, la documentation demeure beaucoup 
plus réduite : ce sont principalement les tombes qui livrent des découvertes. Le magnifique 
tissu funéraire de Vergina reste un document exceptionnel, tant dans son état de conservation 
que dans sa facture. Il a été tissé avec des fils de laine pourpre et des fils d’or ; la présentation 
actuelle (fig. 6) donne cependant à voir un état restauré peu après sa découverte, car la forme 
initiale n’était pas trapézoïdale. Les études archéométriques se développent pour identifier 
les colorants utilisés ; quand elles ne sont pas réalisables, on en est réduit à des hypothèses, 
fondées sur une observation à l’œil nu. Les analyses physico-chimiques menées par Dominique 
Cardon sur le matériel d’un site égyptien où stationnait une garnison romaine ont été utiles : 
elles ont révélé qu’il était fréquent de décorer les vêtements avec des bandes ou des motifs 
teints en pourpre véritable, ce qui invite à nuancer l’idée selon laquelle ce colorant, issu du 
murex, était d’un coût exorbitant et réservé à une élite (Cardon, Granger-Taylor, Nowik, 
2011). Des mises à jour sur les découvertes archéologiques paraissent régulièrement dans 
la série Dyes in History, en rapport avec la tenue d’un congrès annuel (le dernier s’est tenu 
à Londres en octobre 2017)8. Le dialogue entre spécialistes des tissus et spécialistes de la 
polychromie de la sculpture s’avère fécond, par exemple lorsqu’il s’agit étudier les effets 
de textures obtenus au moyen de la couleur sur le vêtement des statues (Drinkler, 2009).

Quand les couleurs refont surface

Le perfectionnement des moyens technologiques et les campagnes d’analyse entreprises 
ont donc fait progresser notre connaissance de l’utilisation des couleurs dans les mondes 
anciens, depuis une vingtaine d’années. C’est dans le domaine de la sculpture que les 
recherches sont les plus avancées, en particulier du côté grec (Kiilerich, 2016 ; pour un 
bilan sur la Grèce et Rome, Østergaard, 2018). Les études ponctuelles concernant tel ou 
tel artefact fleurissent, sous forme de publications imprimées ou en numériques9. 

Plusieurs monographies proposent des synthèses utiles, qui concernent soit un type 
de support10, soit une région11, soit une période déterminée12, ou encore une collection de 
musée (Pandermalis, 2012). Les résultats convergent pour montrer que tous les types de 
productions plastiques, quelles que soient leurs dimensions, pouvaient recevoir un traitement 
polychrome. Les techniques employées différaient parfois en fonction des ressources locales 
et des matériaux (pierre, métal, terre cuite, bois, ivoire…), mais l’effet restait le même : le 
monument, la figurine, le relief et la statue devaient briller de mille couleurs, pour réjouir 
les hommes et les dieux.

6. Détail d’un 
tissu restauré, 

trouvé dans 
l’antichambre  

de la tombe dite 
de Philippe II, 

seconde moitié 
du ive siècle 

av. J.-C., fils de 
laine pourpre et 

fils d’or, Vergina, 
musée  

du Tumulus. 
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Les analyses ont permis d’avancer sur plusieurs points. D’abord, il est désormais 
possible de mieux connaître les techniques picturales employées (voir par exemple Kakoulli, 
2009 pour un bilan sur la peinture). En dépit de la variété des supports et des modes 
d’application, la gamme des pigments et colorants utilisés était la même, en Grèce et à Rome ; 
elle s’avère plus étendue que ce que l’on avait tendance à croire. Les principaux composants 
sont les suivants : ocres (rouge et jaune), noir de carbone, bleu égyptien, blanc de plomb, 
azurite, malachite, terres vertes (pour les Romains), cinabre, laque de garance, feuilles d’or 
ou d’étain, sandaraque, orpiment, realgar (fig. 7). L’emploi de laques organiques (issues de 
colorants utilisés en teinture, comme la garance, le kermès, la pourpre) est malheureusement 
plus difficile à mettre en évidence dans les analyses, nous l’avons vu, mais il semblerait 
qu’elles aient largement été utilisées à l’époque hellénistique sur les statues, en particulier 
sur les étoffes, reflétant l’engouement que connaît alors la teinture pourpre dans le domaine 
vestimentaire. Au premier rang des matières d’exception, figurent l’or et l’ivoire, dont 
l’assemblage formait des œuvres chryséléphantines : l’ensemble des attestations archéolo-
giques connues a été édité par Kenneth Lapatin (Lapatin, 2001). Le recours à des pigments 
précieux et rares n’était pas réservé aux œuvres de grandes dimensions. La présence de lapis 
lazuli a par exemple été détectée sur des pyxides en pierre d’époque classique, conservées au 
Musée national archéologique d’Athènes (Brécoulaki, 2014), ce qui invite à reconsidérer 

7. Gamme de 
pigments utilisés 
dans l’Antiquité 
(d’après Maud 
Mulliez).

8. « La Dame en 
bleue », statuette 
de Tanagra, vers 
330-300 av. J.-C., 
terre cuite 
polychrome, 
dorure et 
malachite 
(h. 32,5 cm), 
Paris, musée  
du Louvre, 
 inv. no MNB907.
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le statut de ces vases, dont l’apparence actuelle ne dit rien de la valeur (économique mais 
aussi symbolique) initiale. La dorure, quant à elle, était fréquemment employée sur les 
figurines de terre cuite, à l’époque hellénistique (Jeammet, Pagès-Camagna, bourgeois, 
2012-2013 ; fig. 8).

Le matériau qui a surtout retenu l’attention des chercheurs est le marbre, souvent 
considéré comme symbole de blancheur immaculée (Bourgeois, 2012). Les Grecs et les 
Romains appréciaient particulièrement cette pierre pour sa résistance, sa capacité à prendre le 
poli, son grain cristallin, raisons pour lesquelles ils l’ont abondamment employé en sculpture 
(Grand-Clément, 2017). C’est au cours de l’époque archaïque que l’emploi du marbre blanc 
(appelé lithos leukos) se développe en Grèce. L’un des facteurs qui explique un tel phénomène 
est en rapport direct avec l’histoire de la polychromie : en effet, le marbre était prisé pour sa 
capacité à recevoir un enduit peint et à aviver l’éclat des pigments qui y étaient appliqués. 
Des recherches récentes ont prouvé que les premières statues grecques en marbre conservées 
(viie siècle av. J.-C.) étaient déjà polychromes (par exemple la korè de Nikandrè retrouvée 
à Délos et conservée au Musée national archéologique d’Athènes, dont le riche décor peint 
sur la robe, invisible aujourd’hui à l’œil nu, a été étudié par Georgia Kokkorou-Alevras). La 
série des korai mise au jour à la fin du xixe siècle sur l’Acropole d’Athènes (Karakasi, 2003) 
a livré de nombreux cas d’étude. La fameuse korè « au peplos » ne peut désormais plus être 
appelée ainsi, puisque les motifs peints sur son vêtement témoignent du fait qu’elle portait 
un costume d’apparat richement historié. Il pourrait s’agir d’une statue de déesse (Artémis ?), 
si l’on suit l’une des trois hypothèses de restitution proposée par l’équipe allemande qui l’a 
étudiée13. Un examen de la korè dite « de Chios », qui possédait lors de sa découverte des traces 
d’incarnat, si l’on en croit le témoignage des fouilleurs, a effectivement révélé la présence de 
blanc de plomb et d’ocres jaune et rouge au niveau de l’oreille (Koch-Brinkmann, Piening, 
Brinkmann, 2014, p. 122-123).

Il faut donc revoir l’idée selon laquelle le marbre, à la différence des autres pierres, était 
systématiquement épargné par la couleur (Blume, 2012). On pouvait le recouvrir entièrement 
d’enduit peint, sans ne plus laisser rien voir de sa blancheur. Sur les reliefs du sarcophage 
hellénistique dit « d’Alexandre », conservé à Istanbul (fig. 10), qui appartenait à un roi 
phénicien, la couleur blanche n’a pas été produite en gardant la teinte naturelle du marbre de 
Paros, mais grâce à l’application de blanc de plomb (Brinkmann, Koch-Brinkmann, 2010). 
On connaît aussi plusieurs cas de statues entièrement dorées, pour l’époque hellénistique. Il 
semblerait que cela ait été le cas de la statue du Diadumène trouvée à Délos et conservée à 
Athènes (Musée national archéologique, MN 1826 ; Bourgeois, Jockey, 2005).

Le bronze était l’autre matériau privilégié par les Anciens pour l’exécution des statues ; 
les œuvres actuellement conservées dans les musées ont malheureusement perdu l’éclat 
de leur couleur d’origine, remplacée par une patine verdâtre. La polychromie pouvait être 
obtenue de plusieurs façons (Descamps-Lequime, 2006 ; Zimmer, 2012 ; Formigli, 2013). 
La couleur du bronze variait en fonction des alliages, allant du jaune doré au brun foncé, 
voire au noir. De plus, l’usage de patines intentionnelles pouvait en modifier l’apparence 
(Descamps-Lequime, 2015) et il était également possible de recourir à la peinture (Franken, 
2010). L’inclusion de matériaux de couleurs variées (pierre, cuivre, argent, émail, or, étain, 
os, pâte de verre…) permettait enfin de générer un effet bigarré et de rendre certaines parties 
de l’anatomie : les mèches de cheveux, les yeux, les sourcils, les cils, les lèvres, les dents, les 
tétons... Les restitutions proposées diffèrent donc nettement de l’aspect actuel des œuvres et 
révèlent qu’un effet naturaliste pouvait être obtenu (pour un exemple, voir Wünsche, 2007).

L’une des questions sur laquelle les analyses ont également permis d’avancer concerne 
le traitement réservé aux carnations (Brinkmann, Koch-Brinkmann, Piening, 2014). Les 
chercheurs ne doutent pas de la présence de pigments sur les statues et reliefs en terre cuite  
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ou en pierre tendre comme le calcaire : les attestations sont nombreuses et ont pu être étudiées, 
comme sur les terres cuites architecturales étrusques analysées à Copenhague (Sargent, 
2012). En revanche, des débats perdurent pour ce qui concerne les œuvres en marbre. Vinzenz 
Brinkmann pense qu’à l’époque archaïque, les sculpteurs avaient l’habitude de colorer les 
chairs des statues et reliefs. Il fonde son hypothèse sur les observations consignées par les 
fouilleurs au moment de la découverte des artefacts, ainsi que sur des analyses récentes. Il a 
par exemple décelé des traces d’une coloration brun rouge sur l’épiderme du kouros d’Ischès, 
colossale offrande de presque 5 mètres de haut, érigée au vie siècle av. J.-C. en l’honneur 
d’Héra, à Samos (Brinkmann, 2004). Le principal pigment utilisé serait de l’hématite, c’est-à-
dire de l’ocre rouge, qui suggérait la vigueur émanant du jeune homme. Le ton de chair choisi 
pour les korai était sans doute plus clair, comme le suggèrent les analyses physico-chimiques 
réalisées sur la statue funéraire de Phrasikleia, découverte en 1972 à Merenda, en Attique. 
Des échantillons prélevés à divers endroits de l’épiderme, en particulier sur le visage, révèlent 
que le peintre a utilisé un mélange de blanc de plomb, d’ocre rouge et de terre de Sienne 
(fig. 9a-b ; Brinkmann, Koch-Brinkmann, Piening, 2010b, p. 195).

9a-b. Statue 
funéraire de 
Phrasikleia (a), 
trouvée à 
Merenda 
(Attique), vers 
540 av. J.-C, 
marbre 
polychrome 
(h. 211,5 cm), 
Athènes, Musée 
national 
archéologique, 
inv. 4889, avec 
sa reconstitution 
(b) par V. 
Brinkmann, U. 
Koch-Brinkmann 
et H. Piening  
en 2009, marbre 
synthétique 
peint.



Adeline Grand-Clément. Couleurs et polychromie dans l’Antiquité

99Travaux

L’avis de Vinzenz Brinkmann se heurte au scepticisme d’autres chercheurs. Bernhard 
Schmaltz a proposé en 2008 une reconstruction prudente de la polychromie de la korè 682, 
en s’appuyant en partie sur les aquarelles réalisées peu après sa découverte. Ne disposant 
d’aucune donnée significative concernant l’incarnat, il a préféré laisser les parties dénudées 
non peintes (Schmaltz, 2009). Pour l’époque classique, les exemples connus sont moins nom-
breux et les analyses archéométriques restent rares (Østergaard, 2010c ; Scharff, 2009, p. 
34). Les données rassemblées par Clarissa Blume pour l’époque hellénistique, relativement 
abondantes, indiquent qu’il n’existait pas de règle absolue concernant la coloration ou non 
de la peau des statues en marbre. Trois types de traitement de l’incarnat ont coexisté : l’appli-
cation d’un mélange de pigments pour obtenir un rendu pictural réaliste ; l’application de 
dorure ; l’absence de traitement pictural de l’incarnat, la surface du marbre recevant une simple 
onction de cire (Blume, 2014). Le troisième cas de figure semble avoir été le moins fréquent, 
et peut-être réservé à des cas exceptionnels, pour lesquels on cherchait à souligner la beauté 
de la figure représentée, en se rapprochant ainsi de l’effet produit par la statuaire chrysélé-
phantine. La diversité semble donc avoir été laissée à l’appréciation des artisans eux-mêmes,  
ou de leur commanditaire, comme c’était d’ailleurs le cas en peinture (Brécoulaki, 2012).

Un autre point demeure plus incertain, à savoir la nature des traitements de surface, 
qui venaient renforcer la polychromie, aviver son éclat, en jouant sur la lumière. La technique 
appelée ganôsis (« le fait de rendre brillant, de polir ») consistait à appliquer une légère couche 
de cire chaude et d’huile (Leka, 2008, p. 135-181). L’effet recherché était double : protéger 
les parties peintes, le glacis préservant les surfaces de l’action des agents atmosphériques ; 
donner à l’ensemble un aspect poli et brillant. Il est malheureusement très difficile d’en 
observer des traces sur les statues, car cette couche protectrice a eu toutes les chances de 
disparaître rapidement et ses composants organiques sont difficiles à détecter. De ce point 
de vue, les études menées par Brigitte Bourgeois restent exceptionnelles : son examen d’un 
portrait en marbre de reine lagide, datant du iiie siècle av. J.-C. et conservé au Musée royal 
de Mariemont, a révélé qu’un revêtement de cire d’abeille pure, sans adjonction d’huile, de 
résine ou de pigment, avait été appliqué (Bourgeois, 2016). D’autres analyses de ce type 
pourraient se révéler précieuses pour ajuster le rendu final des modèles de restitution proposés 
pour les statues polychromes grecques et romaines14.

Dans le domaine de l’architecture, les études sont moins nombreuses15. Dans ce 
domaine, les analyses doivent être réalisées in situ : les seuls éléments que l’on peut transporter 
en laboratoire sont éventuellement des fragments de colonne, de chapiteaux ou d’entablement 
conservés dans des musées, et surtout les éléments du décor sculpté (frontons, métopes, 
frises…) qui ont été prélevés sur les sites au xixe siècle. Pour le monde grec, quelques édifices 
ont fait l’objet d’études spécifiques : à Delphes, le trésor des Siphniens, la tholos de Marmaria, 
ainsi que, plus récemment, le Trésor des Marseillais (Jockey, Mulliez, 2013) ; à Athènes, le 
Parthénon (Vlassopoulou, 2010). Les recherches menées sur le temple d’Athéna Aphaia 
(Égine), daté de 490-480 av. J.-C., suggèrent que l’essentiel de la polychromie se concentrait 
sur les frontons en marbre (les statues sont conservées à Munich et ont fait l’objet d’études 
dès le xixe siècle) et quelques éléments architectoniques (métopes et triglyphes en particulier). 
Les colonnes et les murs, en calcaire, étaient enduits d’un stuc lumineux, réalisé avec de la 
poudre de marbre, et une partie du sol recouverte d’une peinture rouge. À Rome, où l’héritage 
étrusque est très présent, à travers l’emploi de terres cuites architecturales peintes, le plus 
ancien temple en marbre dont la polychromie a pu être analysée est celui d’Apollon sur le 
Palatin, daté de 28 av. J.-C. : une riche palette de nuances avait été utilisée pour décorer 
chapiteaux de colonnes et entablement (Zink, Piening, 2009).

En ce qui concerne le décor de l’habitat privé, les études se poursuivent sur les sites 
les mieux connus, tels Olynthe, pour le ive siècle av. J.-C., ou encore Délos, pour l’époque 



100 1 | 2018PERSPECTIVE

actualité en histoire de l’art

hellénistique, les villas et cités vésuviennes, pour la fin de l’époque républicaine et le début 
de l’époque impériale. Le décor se déploie au niveau des sols, des parois et même du plafond 
(Alabe, 2002). Les pavements de mosaïque pouvaient même être rehaussés de peinture, ce 
qui permettait d’aviver la polychromie et de masquer les interstices entre les tesselles pour 
éviter les effets de discontinuité ; l’inconvénient était bien entendu de nécessiter un entretien 
régulier (Guimier-Sorbets, 2010).

Les programmes de restitution de demeures entières se multiplient et débouchent sur 
des modélisations disponibles en ligne16. Ces dernières reposent toutefois sur une bonne part 
d’hypothèses, en raison des lacunes existantes, notamment pour ce qui concerne les textiles 
(rideaux, tentures, tapis…) et le mobilier, qui contribuaient grandement à la polychromie 
d’ensemble des maisons. Des progrès restent donc à faire dans ce domaine.

Polychromies antiques :  
histoire et clefs d’interprétation

Les recherches confirment que la polychromie antique prend des formes très différentes, et 
qu’il serait donc plus juste de parler de « polychromies », au pluriel. Elles révèlent aussi que 
celles-ci ont une histoire. L’époque grecque archaïque se caractérise par un goût prononcé 
pour les jeux de matières colorées et les contrastes chromatiques appuyés, dans lesquels le 
rouge et le bleu jouent un rôle prédominant. Les couleurs sont appliquées sous la forme 
d’un enduit couvrant, uniforme et, dans beaucoup de cas sans doute, opaque. Par la suite, 
les techniques et les préférences esthétiques évoluent. L’époque classique se caractérise par 
moins de contraste, davantage de modelé et le recours à des jeux d’ombre et de lumière, 
qui mettent en valeur le travail du sculpteur, par exemple pour le drapé des vêtements ou 
le rendu des chevelures. Le rendu devient donc plus naturaliste. L’époque hellénistique 
prolonge une telle évolution, et se caractérise par un enrichissement de la palette chroma-
tique, à la faveur du dynamisme des circuits commerciaux. Les peintres mettent à la mode le 
rose vif (Blume, 2014), que l’on observe notamment sur les figurines béotiennes produites  
entre 340 et 200 av. J.-C.

Les Romains introduisent au moins trois évolutions majeures. Les conquêtes et la 
volonté de faire de l’Urbs le centre de l’oikoumène conduisent à employer des marbres 
colorés venus de toute la Méditerranée : leur bigarrure symbolise la puissance romaine et 
convoque un imaginaire exotique (Bradley, 2006). Voilà pourquoi on les réserve au placage 
des édifices de prestige, ainsi qu’aux toges des empereurs (pour le porphyre suggérant le 
manteau pourpre : Del Bufalo, 2012) ou à l’exécution de statues d’étrangers, habitant des 
pays lointains (De Nuccio, Ungaro, 2002). En parallèle, une modification dans la composition 
des alliages, en partie pour des raisons de coût, touche la production de bronze, à partir 
de l’époque impériale, ce qui contribue à transformer l’apparence des statues, les rendant 
moins naturalistes (Hallett, 2004). La troisième évolution concerne la façon de percevoir le 
marbre blanc. En effet, à partir du iie siècle ap. J.-C., se développe une forme de valorisation 
de la blancheur marmoréenne, notamment sous le règne de l’empereur philhellène Hadrien,  
qui l’associe à l’héritage antique grec (Mandel, 2010 ; Barry, 2011).

L’histoire complexe, non linéaire, des polychromies antiques, invite ainsi à dépasser 
l’opposition binaire polychromie/monochromie. Elle témoigne en outre de l’évolution des 
sensibilités chromatiques. Il existait des artisans de la couleur, polyvalents, qui pouvaient 
intervenir dans différentes branches artistiques ; les techniques et les matières employées 
circulaient de l’une à l’autre. De plus, la polychromie ne relevait pas juste de la technique 
artisanale : elle possédait des implications culturelles fortes et contribuait à l’efficacité visuelle 
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des œuvres et des monuments. Son étude déborde donc le champ de l’histoire de l’art et nous 
invite à réfléchir au rôle des couleurs dans la sensibilité des Anciens. Comment expliquer ce 
goût multiforme et persistant pour les couleurs et la bigarrure ? Peu d’études ont finalement 
affronté une telle question, tant pour le monde grec (Blume, 2010 et 2015), que pour le monde 
romain (Bradley, 2009b). Il est désormais clair que les couleurs n’étaient ni un simple artifice 
destiné à masquer l’imperfection de certains matériaux, ni un ornement accessoire, comme on 
le pensait au xixe siècle. La polychromie constituait une étape indispensable dans l’achèvement 
d’une œuvre ou d’un édifice. Les couleurs venaient en effet prolonger et compléter le travail 
plastique. Elles donnaient du sens à l’image : le traitement pictural des yeux du Laocoon, 
aujourd’hui effacé, par exemple, fournissait sans doute la clef d’interprétation de la scène 
(Queyrel, 2003). Les couleurs facilitaient aussi l’identification des figures. Les différences 
de carnation (plus foncée pour les hommes, plus claire pour les femmes) mettaient en relief 
la distinction des sexes (Brécoulaki, 2012). La couleur des cheveux ou des yeux pouvait 
servir de marqueur identitaire, ainsi que le décor du vêtement, qui traduisait le statut social 
ou l’origine ethnique de la personne représentée. Ainsi, sur le sarcophage dit d’Alexandre, 
conservé à Istanbul, qui servit de sépulture à un roi de Sidon (fin du ive siècle av. J.-C.), 
on peut repérer certains guerriers perses à leurs yeux clairs et à leurs pantalons bariolés : le 
traitement chromatique accentuait l’impression d’altérité (fig. 10 ; voir Brinkmann, Koch-
Brinkmann, 2016). La disparition de la polychromie d’une œuvre conduit dès lors à une 
perte de sens : sur les statues romaines de personnages en toge, la blancheur actuelle ne 
permet pas de déterminer si l’on avait au départ affaire à une toga candida, à une toge prétexte 
(avec bordure de pourpre) ou à une toga picta (avec décor). Or, selon les cas, l’effet recherché  
et le statut social de l’individu représenté n’étaient pas les mêmes. 

Plus généralement, la polychromie visait à capter le regard, à accroître la visibilité 
d’un objet ou d’un édifice. Une statue ou une offrande noyée dans un monde très coloré 
(nécropole, sanctuaire, place publique) devait se faire remarquer pour que son éclat rejaillisse 
sur le prestige du commanditaire ou du donateur. Le recours à la couleur constituait en outre 
une manifestation de piété, un moyen privilégié d’honorer les puissances divines, ce qui 
explique l’entretien périodique des statues et du décor des temples, ainsi que les restaurations 
dont ils faisaient régulièrement l’objet. À ces préoccupations religieuses s’ajoutaient des 
enjeux politiques. Décorer les bâtiments publics de riches couleurs permettait d’afficher la 
puissance du pouvoir en place ; les aristocrates, les rois et les empereurs rivalisaient pour 
avoir la demeure la plus somptueusement décorée, portant une attention soutenue aux salles 
de réception – l’andrôn des Grecs et le triclinium des Romains.

10. Le sarcophage 
d’Alexandre, 
restitution de  

la Bataille perse  
par Vinzen  
Brinkmann 

(Liebieghaus 
Skulpturen
sammlung, 

Polychromy 
Research Project, 

2006–2007). 
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Enfin, le jeu des couleurs visait à animer l’œuvre plastique. La polychromie des statues 
leur conférait une présence sensible, en créant une relation dynamique avec l’observateur. 
Mais cette fonction d’animation de la statue ne signifiait pas nécessairement recherche d’un 
« réalisme » au sens où on l’entend aujourd’hui. On constate en fait une oscillation perma-
nente au cours de l’histoire entre le souci de reproduire fidèlement la réalité visuelle et celui de 
créer une représentation idéalisée, qui tend vers une forme de beauté inaccessible, apparentée 
au divin. Les exemples sont nombreux ; on se limitera ici à comparer deux œuvres romaines 
du ier siècle ap. J.-C. qui ont fait l’objet d’analyses récentes. La première est la célèbre statue 
d’Auguste, dite de Prima Porta, en marbre de Paros, qui a été commanditée par Livie après la 
mort de son époux (14 ap. J.-C.) et réalisée à partir d’un original en bronze. Elle représente 
l’empereur en train de faire une allocution à ses troupes. Il porte une cuirasse dont le décor 
ressortait de façon vive, car les figures en relief étaient rehaussées de cinabre (rouge vif) et 
de bleu égyptien. Autour de sa taille s’enroule le paludamentum, manteau pourpre associé au 
commandement militaire. Sa couleur était rendue par une laque d’origine organique, peut-
être de la garance. L’absence de trace de pigment sur la peau laisse supposer que le peintre 
avait laissé à la carnation une blancheur marmoréenne, pour créer un écart avec la réalité 
et héroïser le princeps défunt : ce portrait posthume devait avoir un air d’éternité (Liverani, 
2005). Fondé sur une telle hypothèse, le modèle polychrome reconstitué par Paolo Liverani 
a pris le parti de laisser l’épiderme vierge (fig. 11a-b). Mais récemment, deux chercheurs 
espagnols ont opté pour une restitution plus nuancée, avec un ton d’incarnat naturaliste, ce 
qui relance les questions sur les modes d’application des pigments et le recours éventuel à des 
mélanges (Zahonero Moreno, Mendiola Puig, 201517). Leur proposition a fait l’objet d’une 
évaluation critique qui témoigne des débats auxquels les essais de reconstitution polychrome 
donnent lieu aujourd’hui (Liverani, Verri, Santamaria, 2005).

11a-b. Statue 
d’Auguste dite de 
Prima Porta (a), 
découverte dans 
la villa de Livie 
au nord de 
Rome, ier siècle 
ap. J.-C., marbre 
polychrome 
(h. 207 cm), 
Rome, Musei 
Vaticani, avec sa 
reconstitution 
polychrome (b) 
proposée par 
Paolo Liverani.
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Le second exemple, réalisé quelques décennies plus tard, est conservé à Copenhague : 
il s’agit de la tête de l’empereur Caligula (37-41 ap. J.-C.). Dans ce cas, on en est sûrs, toute 
la surface du marbre avait été enduite de couleurs, y compris la peau. Le volume des boucles 
de la chevelure était rendu par un jeu de touches colorées destinées à en moduler la teinte 
(Østergaard, 2007). Il s’agissait donc ici de créer un portrait plus réaliste, dans la tradition 
du vérisme républicain (voir la restitution proposée par Brinkmann, 2007). Dans ce cas, 
l’effigie, sans doute réalisée du vivant de l’empereur, visait à imposer sa présence et son autorité 
aux yeux de tous. On l’aura compris, si la polychromie apporte des éléments significatifs 
pour orienter l’interprétation, seule une recontextualisation (lieu d’exposition, dispositif 
l’entourant) permettrait de déterminer avec davantage de précision la fonction précise du 
portrait impérial et le rôle joué par les couleurs dans l’élaboration d’un message politique.

La polychromie constitue désormais une donnée incontournable pour l’analyse compréhen-
sive des œuvres et des monuments des Grecs et des Romains. Une synthèse stimulante et 
riche en perspectives a d’ailleurs été publiée récemment pour la sculpture : Kiilerich, 2016. 
On voit se développer un certain engouement au sein du public : sur internet des blogs 
ou de courtes vidéos proposent de « recoloriser » les œuvres grecques et romaines, ce qui 
conduit parfois à des résultats très fantaisistes, sans aucune caution scientifique. Rappelons 
que la prudence doit rester de mise : de nombreuses incertitudes demeurent. Les campagnes 
d’analyses requièrent du temps, des moyens, des équipes interdisciplinaires. L’absence de 
structure institutionnelle pérenne à ce jour, pour assurer une coordination des recherches 
sur la polychromie antique, est à cet égard regrettable (Østergaard, 2017, p. 169). En 
effet, les progrès techniques ne suffisent pas : les données chiffrées fournies par les analyses 
s’accumulent, mais il revient à présent aux historiens, archéologues, historiens de l’art 
et conservateurs de musée de s’en emparer pour les mettre au service de l’interprétation  
des œuvres concernées. 

Les essais de restitution, que ce soit en deux ou trois dimensions, soulèvent aussi 
des questions. Comment rendre le juste ton des couleurs, ainsi que les effets de brillance 
recherchés dans l’Antiquité ? Quels choix opérer lorsque l’on est confronté à des zones 
lacunaires ? Doit-on privilégier les restitutions numériques ? Dans ce cas, quels logiciels et 
outils informatiques adopter, pour éviter un rendu trop artificiel et prendre en compte les 
effets de texture, de matière ? Il semblerait en effet que l’on s’oriente de plus en plus vers 
l’usage du numérique plutôt que vers la réalisation de modèles plastiques, en plâtre ou en 
pierre synthétique18. Les outils informatiques offrent l’avantage de proposer des restitutions 
dynamiques et de permettre une recontextualisation des œuvres dans leur environnement 
d’origine, en tenant compte notamment des conditions d’éclairage qui influaient sur la façon 
dont les œuvres étaient perçues. C’est par exemple ce qui a été fait pour le groupe sculpté 
trouvé à Délos, dit « d’Artémis Élaphébole », représentant la déesse en train de mettre à 
mort un cervidé, qui ornait le corridor d’une luxueuse maison délienne (Fauquet, Jockey, 
2014). Une autre possibilité offerte par l’informatique consiste à simuler la manière dont les 
couleurs subissaient les effets du temps. On sait que les Grecs et les Romains tentaient de 
pallier l’altération de la polychromie en procédant à des repeints et entretiens réguliers, comme 
cela a été le cas pour la statue d’Auguste Prima Porta (Liverani, 2005). Or ces différentes 
restaurations appartiennent pleinement à l’histoire de l’objet et ne doivent pas être écartées 
au seul bénéfice de l’état initial. Car l’enjeu des études sur la polychromie antique réside bien 
là : comprendre ce que les Grecs et les Romains voyaient, quand ils admiraient une statue 
ou un monument parés de couleurs, que ces derniers soient flambant neufs ou qu’ils soient 
déjà pour eux les vestiges d’un passé révolu.
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16. Voir par exemple, pour Herculanum, 
le programme ANR VESUVIA mené par 
Alexandra Dardenay, qui va proposer 
une restitution virtuelle de la Maison de 
Neptune et Amphitrite : https://vesuvia. 
hypotheses.org/.

17. Voir aussi : https://www.youtube.
com/watch?v=zzeJ3woacUM.

18. Pour des restitutions en plâtre ou 
marbre peints, voir http://www.stiftung-
archaeologie.de/reconstructionsen.html). 
Les expérimentations sont accessibles en 
ligne, comme pour le sarcophage d’Ul-
pia Domnina conservé au Musée na-
tional romain des Termes de Dioclétien 
(inv. 125891) : http://vcg.isti.cnr.it/ro-
man-sarcophagi/ulpia-sarcophagus-3d/
index.html/. 

com (Østergaard, 2010c). D’autres ini-
tiatives ont été impulsées par des univer-
sités : aux États-Unis, l’Ancient Polychro-
my Network a été créé en 2013 au sein 
de l’Université de Georgia (http://www.
ancientpolychromynetwork.com/) ; une 
équipe de l’Université de Southampton 
collabore avec la British School à Rome, 
pour étudier la polychromie des sculp-
tures découvertes sur le site d’Hercu-
lanum (http://digitalhumanities.soton.
ac.uk/projects/sculptural-polychromy).

7. « Reconstruction of Polychromy/Res-
tituer les couleurs » (https://polychromy 
2017.sciencesconf.org).

8. Le Centre de recherche sur les textiles 
de l’université de Copenhague est à cet 
égard très actif : http://ctr.hum.ku.dk/. 
Une collaboration a d’ailleurs été mise en 
place avec le programme « Tracking Co-
lour » cité plus haut. Voir aussi : Eva An-
dersson Strand, Ulla Mannering et Ma-
rie-Louise Nosch, « Mise en œuvre d’une 
approche globale des textiles anciens au 
Centre de recherche sur les textiles de Co-
penhague », dans Textiles, numéro thé-
matique de Perspective : actualité en histoire 
de l’art, no 1-2016, p. 75-92 [en ligne, 
URL : http://journals.openedition.org/
perspective/6305 ; DOI : 10.4000/pers-
pective.6305 (consulté le 12 juin 2018)].

9. Citons, parmi les études de cas récem-
ment parues : Mello, 2003 ; Brinkmann, 
Koch-Brinkmann, Piening, 2010a ; Verri, 
Opper, Deviese, 2010 ; Sargent, Therkild-
sen, 2010 ; Abbe, Borromeo, Pike, 2012 ; 
Kunze, 2012 ; Skovmøller, Therkildsen, 
2012 ; Verri, Opper, Lazzarini, 2014.

10. Par exemple pour les lécythes peints, 
Koch-Brinkmann, 1999 ; les stèles fu-
néraires attiques : Posamentir, 2006 ;  
les sarcophages romains : Siotto, 2017 ; 
les figurines de terre cuite : Jeammet, 
2010, p. 238-259.

11. Par exemple pour la peinture murale 
macédonienne : Brécoulaki, 2006.

12. Par exemple la sculpture grecque ar-
chaïque et du début de l’âge classique : 
Brinkmann, 2003 ; pour l’époque hellé-
nistique : Blume, 2015.

13. http://www.stiftung-archaeologie.de/
Expeploskore_b_fullsize.html.

14. Un tel revêtement de cire a également 
été retrouvé sur la chevelure d’une tête 
de Muse conservée au musée de Dresde : 
voir Liverani, 2014, p. 12-13.

15. Pour des synthèses sur le monde grec 
et sur Rome, on consultera respective-
ment Hellmann, 2014 et Zink, 2014.

Notes

L’article se limite aux mondes grec et romain, 
même si les recherches actuelles sur la poly-
chromie concernent également d’autres aires 
culturelles de l’Antiquité, en particulier le 
Proche et le Moyen-Orient.

1. Voir par exemple Brinkmann, Wün-
sche, 2003 et 2007 ; liverani, 2004 ; Je-
ammet, 2007 ; Garsson, 2013 ; Darde-
nay, 2014 ; Østergaard, Nielsen, 2014 ; 
Bendala, Brinkmann, 2016.

2. Par exemple H. Magnus, Die geschicht-
liche Entwicklung des Farbensinnes, Leip-
zig, 1877 ; trad. fra. Histoire de l’évolution 
du sens des couleurs, Paris, Reinwald, 1878.

3. Parmi ses nombreuses études, citons 
Pastoureau, 2000 ; après la couleur 
bleue, l’histoire du noir, celle du vert et 
celle du rouge ont fait l’objet de publica-
tions : Michel Pastoureau, Noir : histoire 
d’une couleur, Paris, Seuil, 2008 ; Vert : 
histoire d’une couleur, Paris, Seuil, 2013 ; 
Rouge : histoire d’une couleur, Paris, Seuil, 
2016.

4. Une simple recherche lexicologique, 
menée au moyen des bases de données 
informatiques disponibles, ne suffirait pas 
(TLG : http://www.tlg.uci.edu/index.prev.
php ; TLL : https://www.degruyter.com/
view/db/tll).

5. Cette dernière technique offre l’intérêt  
de mettre en évidence la présence de bleu 
égyptien : Verri, 2009.

6. Citons, parmi les programmes qui 
ont fourni des résultats substantiels, ce-
lui mené par Brigitte Bourgeois et Phi-
lippe Jockey à partir des œuvres hellé-
nistiques conservées au musée de Délos 
(Bourgeois, Jockey, Karydas, 2009), 
celui conduit par Vinzenz Brinkmann à 
la glyptothèque de Munich (http://www.
stiftung-archaeologie.de ; on y trouve-
ra notamment une liste des publications 
des membres de l’équipe) et poursuivi de-
puis 2016 à la Liebieghaus Skulpturensam-
mlung de Francfort (http://buntegoetter.lie-
bieghaus.de/en), ou encore celui entrepris 
au British Museum de Londres pour ana-
lyser les collections (http://www.british-
museum.org/research/research_projects/
all_current_projects/ancient_polychromy.
aspx/). À Copenhague, l’équipe dirigée 
par J. S. Østergaard à la Glyptothèque Ny 
Carlsberg autour du programme « Trac-
king Colour. The Polychromy of Greek 
and Roman Sculpture » (2009-2014), a 
mis en ligne une documentation abon-
dante et fort utile : http://trackingcolour.
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Ce numéro est l’occasion d’aborder de grands thèmes transversaux de l’histoire de 
l’art – de la place de la couleur dans l’Antiquité à la culture visuelle des jeux sportifs à 
l’époque moderne –, comme des figures singulières, Jean Jacques Lequeu et Edgar Degas, 
à l’aune d’une historiographie renouvelée qui défie certaines notions clefs de la discipline, 
l’anachronisme pour le premier, la généalogie pour le second. Témoins de la vitalité de 
la recherche actuelle, des bilans historiographiques sur l’architecture des bidonvilles, sur 
la naissance de la discipline en Europe ou encore sur la valeur refuge de l’art au temps  
du capitalisme et de la mondialisation, complètent ce volume. 
L’œuvre de l’historien de la sensibilité Alain Corbin est mise à l’honneur à travers 
l’entretien que lui consacre Georges Vigarello, parcours sensoriel cheminant de l’ouïe à 
l’odorat, du toucher à la vue, du goût aux perceptions « profondes », qui met notamment 
en exergue la manière dont son approche, empathique avec la vie, a su faire l’histoire 
d’objets évanescents, voire évanouis. 
Ces pages sont enfin l’occasion d’ouvrir deux débats à l’actualité brûlante, qui entendent 
offrir des pistes de réflexion sur des sujets particulièrement sensibles. Portant sur l’art 
dégénéré et la spoliation des Juifs durant la Seconde Guerre mondiale, le premier jette 
un éclairage sur ces questions par un fort ancrage historique, quand le second se penche 
sur l’histoire complexe de la constitution des collections muséales d’art non-occidental  
en interrogeant la possibilité de leur restitution aujourd’hui.


