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Un Panorama Complet de l'Histoire de l'Art : Théories, Méthodes et Chronologies 

Chapitre 1 : Document d'Information 

Ce chapitre a pour objectif de synthétiser les concepts fondamentaux, les approches théoriques 

et l'évolution de l'histoire de l'art en une analyse cohérente. Il sert de base pour une 

compréhension approfondie de la discipline en explorant les questions essentielles : Qu'est-ce que 

l'art ? Comment son étude s'est-elle transformée en un champ académique ? Et quels sont les 

outils critiques que nous utilisons aujourd'hui pour interpréter les œuvres visuelles ? En 

examinant les théories qui ont façonné notre regard, de l'Antiquité à l'ère postmoderne, ce 

document d'information offre une cartographie intellectuelle de l'histoire de l'art. 

1.1. Synthèse Analytique (Executive Summary) 

 La définition de l'art est un concept dynamique et non universel. Loin d'être une 

catégorie intemporelle, la notion d'« art » a considérablement évolué. Passant du concept 

classique de techne (compétence artisanale) à la théorie institutionnelle postmoderne, où 

est considéré comme art ce que le monde de l'art désigne comme tel, cette évolution reflète 

des changements culturels, philosophiques et sociaux profonds. Comprendre cette fluidité 

est essentiel pour aborder l'étude de l'art sans anachronisme. 

 L'analyse de l'art repose sur une pluralité de méthodologies critiques. Il n'existe pas 

une seule bonne manière d'interpréter une œuvre. La discipline de l'histoire de l'art est 

passée d'une approche principalement formaliste et connoisseuriale, centrée sur le style 

et l'attribution, à un éventail de « histoires de l'art ». Des approches comme le marxisme, 

la sémiotique, la psychanalyse et le féminisme offrent des cadres d'analyse distincts qui 

éclairent respectivement le contexte social, le langage visuel, les dynamiques 

inconscientes et les relations de genre inhérentes à l'art. 

 Les théories critiques ont fondamentalement transformé la discipline. L'impact de la 

théorie critique, particulièrement depuis les années 1970, a conduit à une « Nouvelle 

Histoire de l'Art ». Ces approches ont remis en question le canon occidental traditionnel, 

en exposant ses préjugés et ses exclusions. Les perspectives féministes et postcoloniales, 

en particulier, ont déconstruit les récits hégémoniques et promu une vision plus globale 

et inclusive de la création artistique, reconnaissant les asymétries de pouvoir, de genre et 

d'ethnicité dans la production et la réception de l'art. 

1.2. Analyse Détaillée des Thèmes Fondamentaux 

1.2.1. La Définition Évolutive de l'Art et la Naissance de l'Histoire de l'Art 

Le concept d'« art » que nous utilisons aujourd'hui est le produit d'une longue histoire. Dans la 

culture grecque antique, il n'y avait pas de terme équivalent ; le mot techne désignait une 

compétence ou un artisanat, et les objets que nous considérons aujourd'hui comme des œuvres 

d'art avaient des fonctions pratiques, publiques et cérémonielles. Ce n'est qu'à partir de la 

Renaissance, et surtout des Lumières, que la notion de « beaux-arts » (peinture, sculpture, 

dessin) s'est distinguée de l'artisanat, créant une hiérarchie de valeurs qui a longtemps dominé 

la pensée occidentale. 

L'art comme imitation (mimésis) Basée sur les idées de Platon, cette théorie postule que l'art 

imite la réalité. Une œuvre est jugée sur sa capacité à ressembler au monde visible. Cependant, 

cette approche est limitée : elle ne peut expliquer l'art abstrait, la musique ou l'architecture, et 
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elle marginalise les traditions artistiques non naturalistes, comme l'art byzantin ou islamique. De 

plus, toute représentation est une interprétation subjective et non un miroir neutre de la réalité. 

L'art comme 'forme signifiante' (formalisme) Proposée par des critiques comme Clive Bell, cette 

théorie affirme que ce qui définit une œuvre d'art est sa « forme signifiante » — une combinaison 

de lignes, de couleurs et de formes qui provoque une émotion esthétique unique chez le spectateur, 

indépendamment de son sujet. Cette approche a permis de valoriser l'art abstrait, mais sa nature 

circulaire (une œuvre est de l'art si elle a une forme signifiante, et elle a une forme signifiante 

parce qu'elle est de l'art) et son manque de critères définis constituent ses principales faiblesses. 

L'art comme expression Défendue par R. G. Collingwood, cette théorie soutient que l'art 

véritable exprime une émotion authentique, permettant à l'artiste et au spectateur d'accéder à 

une meilleure connaissance de soi. Collingwood distingue l'art "propre" de l'artisanat ou du 

divertissement. Sa théorie est normative, car elle se concentre sur la valeur de l'art plutôt que 

sur sa définition. Sa principale limite est son exclusion de l'art religieux ou représentatif, qu'il 

considère comme des formes techniques ou artisanales, car elles visent à susciter un sentiment 

précis ou à capturer une ressemblance. 

La théorie institutionnelle de l'art Probablement la définition la plus utilisée aujourd'hui, cette 

théorie postule qu'une œuvre est de l'art si l'artiste et les institutions du monde de l'art (galeries, 

musées, critiques) la désignent comme telle. Cette approche est suffisamment large pour inclure 

des pratiques diverses comme les readymades de Duchamp. Sa faiblesse réside dans son caractère 

potentiellement arbitraire et son manque de critères qualitatifs intrinsèques. 

C'est dans ce contexte d'évolution des idées que l'histoire de l'art est née en tant que discipline 

académique. Giorgio Vasari, au XVIe siècle, est considéré comme l'un des pères fondateurs avec 

ses Vies des meilleurs peintres, sculpteurs et architectes, qui a établi un premier canon d'artistes 

et une narration du progrès artistique. Plus tard, au XVIIIe siècle, Johann Joachim 

Winckelmann a systématisé l'étude de l'art antique grec, en appliquant des méthodes d'analyse 

stylistique et de classification chronologique qui ont jeté les bases de la discipline moderne. 

1.2.2. Le Formalisme et le Modernisme : L'Analyse de la Forme 

Le formalisme est une approche qui privilégie l'analyse des composantes formelles d'une œuvre 

: la ligne, le ton (contraste entre lumière et ombre), la forme, la texture et la couleur. Ces 

éléments, combinés, créent des effets de composition comme l'équilibre, le rythme et l'harmonie. 

En tant que théorie, le formalisme, défendu par des critiques comme Roger Fry et surtout 

Clement Greenberg, a affirmé que la valeur d'une œuvre réside exclusivement dans ses qualités 

formelles, au détriment de son contenu narratif ou de son contexte social. Greenberg a développé 

une théorie influente du modernisme, selon laquelle l'essence de la peinture moderne était une 

purification progressive de son médium, aboutissant à l'affirmation de la planéité de la surface 

picturale. Cette "orientation vers la planéité" est devenue, pour lui, le critère central de la qualité 

artistique, justifiant la supériorité de l'art abstrait américain (comme celui de Jackson Pollock). 

L'impact de la théorie moderniste de Greenberg a été considérable, non seulement sur la critique 

mais aussi sur la manière de présenter l'art. Le concept du "white cube" (cube blanc) — un espace 

d'exposition neutre, aux murs blancs et à l'éclairage minimaliste — a été conçu pour isoler l'œuvre 

de toute distraction et permettre une contemplation purement formelle. 
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L'analyse du Serment des Horaces de Jacques-Louis David (1784) illustre une description 

formelle. On peut y noter : 

 Le traitement linéaire et quasi sculptural des figures masculines à gauche. 

 L'utilisation des valeurs tonales pour modeler les figures et créer un foyer dramatique. 

 La faible profondeur de champ qui souligne la relation entre les figures et l'arrière-plan 

architectural. 

 Une composition équilibrée, où le groupe des trois frères est contrebalancé par les trois 

femmes à droite, le tout structuré par des lignes verticales, diagonales et horizontales 

fortes. 

1.2.3. Le Marxisme et l'Histoire Sociale de l'Art : Le Contexte et l'Idéologie 

À l'opposé du formalisme, l'approche marxiste considère l'art comme une pratique matérielle et 

idéologique, profondément ancrée dans son contexte socio-économique. Selon la théorie marxiste, 

la culture et l'art (la superstructure) sont influencés, voire déterminés, par la base économique 

de la société (l'infrastructure). L'art n'est donc pas une activité autonome ou transcendante, 

mais un produit social qui reflète, consciemment ou non, les relations de classe et les idéologies 

dominantes. 

L'art est également vu comme une marchandise. Le concept de fétichisme de la marchandise 

explique comment les objets, y compris les œuvres d'art, acquièrent une valeur culturelle et 

économique disproportionnée. L'historien de l'art Michael Baxandall a décrit l'œuvre de la 

Renaissance comme un "dépôt d'une relation sociale", soulignant que la production artistique 

était une transaction commerciale et sociale entre un artiste et un mécène, répondant à des 

conventions et des attentes spécifiques. 

L'analyse marxiste du Serment des Horaces de David offre une perspective différente de 

l'analyse formelle. L'historien de l'art Walter Friedländer a interprété cette œuvre comme un 

"symbole hautement politique", un manifeste républicain pré-révolutionnaire qui exalte la vertu 

civique et le patriotisme contre la cour démoralisée de l'Ancien Régime. Bien que d'autres 

historiens aient nuancé cette lecture, affirmant que David était à l'époque un "innocent politique", 

cette interprétation montre comment une œuvre peut être lue comme un produit et un acteur de 

son contexte sociopolitique, incarnant les tensions idéologiques de son temps. 

1.2.4. La Sémiotique et le Poststructuralisme : Le Langage des Images 

La sémiotique est l'étude des signes et de la signification. Elle offre des outils pour analyser les 

images comme des systèmes de langage. Les deux théories fondatrices sont celles de : 

1. Ferdinand de Saussure, qui a défini le signe comme une entité composée d'un signifiant 

(la forme matérielle, comme un mot ou une image) et d'un signifié (le concept ou l'idée). 

La relation entre les deux est arbitraire. 

2. Charles Sanders Peirce, qui a proposé un modèle triadique plus complexe. 

La sémiotique a été appliquée à l'histoire de l'art pour déconstruire les images et révéler les 

systèmes de valeurs sous-jacents qu'elles véhiculent. Un outil analytique clé est celui des 

oppositions binaires (ex: masculin/féminin, nature/culture, bien/mal). En identifiant ces paires, 

on peut voir comment une culture structure sa vision du monde et établit des hiérarchies. Dans 
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Le Serment des Horaces, par exemple, l'opposition entre les hommes (actifs, forts, linéaires) et 

les femmes (passives, faibles, tout en courbes) renforce un discours sur les rôles de genre 

traditionnels. 

Le poststructuralisme a poussé plus loin cette remise en question du sens. Des penseurs comme 

Michel Foucault ont analysé le discours comme un système de savoir et de pouvoir qui façonne 

ce qui peut être dit et pensé à une époque donnée. Jacques Derrida a introduit la déconstruction, 

une méthode de lecture qui expose les contradictions et les hiérarchies cachées dans un texte (ou 

une image), et le concept de différance, qui souligne que le sens est toujours instable et différé. 

Ces théories ont eu un impact profond sur l'histoire de l'art, en sapant l'idée d'une signification 

unique et stable pour une œuvre d'art et en mettant l'accent sur la multiplicité des interprétations. 

1.2.5. La Psychanalyse : L'Art et l'Inconscient 

La psychanalyse offre un cadre pour interpréter l'art en relation avec les processus mentaux 

inconscients. Les concepts fondamentaux de Sigmund Freud ont été particulièrement influents : 

 L'inconscient : un réservoir de pensées, de désirs et de souvenirs refoulés. 

 Le complexe d'Œdipe : le désir inconscient de l'enfant pour le parent du sexe opposé et 

la rivalité avec le parent du même sexe. 

 La sublimation : le processus par lequel les pulsions instinctuelles (notamment sexuelles) 

sont redirigées vers des activités socialement acceptables, comme la création artistique. 

Ces idées ont profondément influencé le surréalisme, un mouvement qui cherchait à visualiser le 

fonctionnement de l'inconscient à travers les rêves, les fantasmes et les techniques d'automatisme 

psychique. 

Des développements ultérieurs ont enrichi l'approche psychanalytique : 

 Jacques Lacan a retravaillé la théorie freudienne, en mettant l'accent sur le langage et 

en introduisant des concepts comme le stade du miroir, une phase où l'enfant reconnaît 

son image et forme son ego. 

 Julia Kristeva a exploré le concept d'abjection, qui désigne ce qui est rejeté par le sujet 

pour se constituer (par exemple, les fluides corporels, la décomposition), et qui se situe à 

la frontière de l'identité. 

Ces théories permettent d'interpréter des thèmes comme le désir, le traumatisme, l'identité et 

l'horreur dans l'art contemporain. Par exemple, les œuvres de Tim Noble et Sue Webster, qui 

utilisent des assemblages de déchets pour créer des ombres portées figuratives, ou celles des 

frères Chapman, qui explorent la torture et la difformité à travers des mannequins d'enfants, 

peuvent être analysées à travers le prisme de l'abjection et des pulsions inconscientes. 

1.2.6. Le Genre et les Féminismes : Le Regard et la Représentation 

L'impact de la théorie féministe, à partir des années 1970, a été révolutionnaire pour l'histoire 

de l'art. Elle a commencé par une distinction fondamentale entre le sexe (biologique) et le genre 

(une construction culturelle et sociale). Les historiennes de l'art féministes ont dénoncé les 

structures patriarcales de la discipline, qui avaient marginalisé les femmes artistes et stéréotypé 

la représentation des femmes. 
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Un concept central est celui du "regard" (gaze), théorisé par la critique de cinéma Laura Mulvey. 

Elle a soutenu que dans la culture visuelle dominante, le regard est masculin, objectifiant la 

femme et la transformant en un spectacle passif pour le plaisir masculin. Cette théorie est 

particulièrement pertinente pour analyser la représentation du nu féminin dans la tradition 

occidentale, où le corps de la femme est souvent présenté comme un objet de désir. 

Des œuvres comme Un bar aux Folies-Bergère de Manet ont été réinterprétées à travers ce 

prisme. La barmaid, qui regarde directement le spectateur, semble défier ce regard objectifiant, 

tandis que son reflet dans le miroir révèle sa position de marchandise, à la fois vendeuse et 

potentiellement à vendre. Des artistes féministes ont activement remis en question ces structures 

en utilisant leur propre corps et en subvertissant les formes d'art traditionnelles. Plus récemment, 

la théorie queer a élargi cette critique en remettant en question les catégories stables de sexe et 

de genre, et en explorant des identités plus fluides et non binaires. 

1.2.7. Les Postmodernités et la Mondialisation : La Fin des Grands Récits 

Le postmodernisme est un ensemble de pratiques artistiques et de théories qui ont émergé à 

partir de la fin des années 1960, remettant en question les principes du modernisme. La 

postmodernité décrit plus largement la condition sociale et culturelle de cette période. Les thèmes 

clés incluent : 

 La "mort de l'auteur" (Roland Barthes) : L'intention de l'artiste n'est plus la source 

unique du sens ; l'interprétation du spectateur est tout aussi valide. 

 La fin des "grands récits" (Jean-François Lyotard) : Une méfiance à l'égard des grandes 

idéologies unificatrices comme le christianisme, les Lumières ou le marxisme. 

 La simulation et l'hyperréalité (Jean Baudrillard) : Dans une culture saturée de médias, 

les images et les copies (simulacres) en viennent à remplacer la réalité, créant une 

"hyperréalité" où il n'y a plus de distinction entre le réel et sa représentation. 

 La fin de l'histoire de l'art (Arthur Danto) : L'idée que l'art a atteint la fin de son 

développement narratif linéaire. Après Warhol et ses Brillo Boxes, tout peut être de l'art, 

libérant les artistes de la charge de définir l'art. 

L'œuvre de Jeff Koons, comme son Three Ball Total Equilibrium Tank, est un exemple d'art 

postmoderne. En présentant des objets de consommation (des ballons de basket) dans une vitrine 

de musée, il interroge le statut de l'art comme marchandise, le fétichisme des objets et les 

frontières entre la culture de masse et la haute culture. 

À ces débats se sont ajoutés les concepts de mondialisation et de postcolonialisme. La 

mondialisation décrit l'interconnexion croissante des économies et des cultures à l'échelle 

mondiale. Le postcolonialisme, influencé par des penseurs comme Edward Said et son concept 

d'Orientalisme, analyse l'héritage culturel du colonialisme et critique la manière dont l'Occident 

a construit une vision stéréotypée et inférieure de l'« Orient » (l'autre). Ces théories remettent 

radicalement en question le canon occidental de l'histoire de l'art, en exposant son eurocentrisme 

et en promouvant l'étude des arts non occidentaux selon leurs propres termes. 

La maîtrise de ces divers cadres théoriques est essentielle pour développer une analyse critique 

et nuancée de l'art, une compétence que le guide d'étude suivant vise à renforcer. 

--------------------------------------------------------------------------------  
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Chapitre 2 : Guide d'Étude 

Ce chapitre est conçu comme un outil pédagogique essentiel pour accompagner votre lecture. Il 

a pour but de vous aider à consolider votre compréhension des concepts clés, à tester vos 

connaissances sur les théories fondamentales de la discipline et à approfondir votre réflexion 

critique sur les méthodologies variées de l'histoire de l'art. En vous engageant activement avec 

les questions, les sujets de dissertation et le glossaire, vous renforcerez votre capacité à analyser 

et à interpréter les œuvres visuelles avec rigueur et perspicacité. 

2.1. Quiz de Compréhension (10 questions) 

1. Quelle est la différence fondamentale entre le concept grec de techne et la notion moderne 

de « beaux-arts » ? 

2. Expliquez brièvement la théorie de la « forme signifiante » de Clive Bell et sa principale 

limite. 

3. Quelle est la différence fondamentale entre l'approche formaliste de Clement Greenberg 

et une analyse marxiste de l'art ? 

4. Définissez les termes « signifiant » et « signifié » selon Ferdinand de Saussure. 

5. Comment le concept freudien de « sublimation » a-t-il été appliqué pour expliquer la 

création artistique ? 

6. Qu'est-ce que le « regard » (gaze) selon Laura Mulvey et quel est son impact sur l'analyse 

de la représentation des femmes ? 

7. Quel est le principe de base de la « théorie institutionnelle de l'art » ? 

8. Expliquez le concept de « fin des grands récits » de Jean-François Lyotard. 

9. Qu'est-ce que l'« Orientalisme » selon Edward Said et comment cela remet-il en question 

l'histoire de l'art traditionnelle ? 

10. Qui sont les deux figures historiques considérées comme les fondateurs de l'histoire de 

l'art en tant que discipline, et quelles ont été leurs contributions respectives ? 

2.2. Corrigé du Quiz 

1. La techne grecque désignait une compétence ou un artisanat, sans distinction entre art et 

artisanat. La notion de « beaux-arts », apparue plus tard, crée une hiérarchie en séparant 

des pratiques comme la peinture et la sculpture, jugées supérieures, de l'artisanat 

utilitaire. 

2. La théorie de la « forme signifiante » postule que la qualité d'une œuvre réside dans la 

combinaison de ses formes et couleurs qui provoque une émotion esthétique. Sa principale 

limite est son caractère circulaire et son manque de critères définis pour ce qui constitue 

une forme « signifiante ». 

3. L'approche formaliste de Greenberg se concentre exclusivement sur les propriétés 

formelles de l'œuvre (couleur, ligne, planéité), la considérant comme autonome. L'analyse 

marxiste, au contraire, situe l'œuvre dans son contexte socio-économique et la considère 

comme un produit idéologique. 
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4. Selon Saussure, le « signifiant » est la forme matérielle du signe (le mot, l'image), tandis 

que le « signifié » est le concept ou l'idée auquel il renvoie. La relation entre les deux est 

arbitraire. 

5. La sublimation est le processus par lequel des pulsions instinctuelles, notamment 

sexuelles, sont redirigées vers des activités socialement valorisées comme la création 

artistique. L'art devient ainsi une expression civilisée de désirs refoulés. 

6. Le « regard » est un concept féministe qui soutient que la culture visuelle dominante est 

structurée par un regard masculin qui objectifie les femmes, les transformant en 

spectacles passifs pour le plaisir de l'homme. Cela a permis une critique radicale de la 

tradition du nu féminin. 

7. La théorie institutionnelle de l'art stipule qu'un objet est une œuvre d'art s'il est désigné 

comme tel par l'artiste et les institutions du monde de l'art (musées, critiques, galeries). 

8. La « fin des grands récits » est une caractéristique de la condition postmoderne qui 

exprime une méfiance envers les systèmes de pensée totalisants (comme la religion, le 

marxisme ou les Lumières) qui prétendaient expliquer l'ensemble de l'expérience 

humaine. 

9. L'Orientalisme est un discours occidental qui a construit une vision stéréotypée, exotique 

et inférieure de l'« Orient ». Cette théorie remet en question l'histoire de l'art en exposant 

son eurocentrisme et en montrant comment elle a participé à la domination coloniale. 

10. Giorgio Vasari (XVIe siècle) est considéré comme un fondateur pour avoir établi un 

premier canon et une narration historique avec ses Vies. Johann Joachim Winckelmann 

(XVIIIe siècle) a systématisé l'étude de l'art par l'analyse stylistique et la classification 

chronologique. 

2.3. Sujets de Dissertation (5 questions) 

1. Analysez comment les théories de la sémiotique et de la psychanalyse ont transformé 

l'interprétation des œuvres d'art au XXe siècle. Utilisez au moins deux exemples d'œuvres 

mentionnées dans les sources pour étayer votre argumentation. 

2. Comparez et opposez les approches formaliste et marxiste en utilisant l'œuvre Le Serment 

des Horaces de Jacques-Louis David comme étude de cas. Comment ces deux 

méthodologies révèlent-elles des aspects différents de la même œuvre ? 

3. Discutez de l'affirmation selon laquelle l'émergence du postmodernisme a marqué la "fin 

de l'histoire de l'art". Évaluez les arguments de penseurs comme Arthur Danto et Jean-

François Lyotard, et illustrez votre propos avec des exemples d'art postmoderne. 

4. "L'histoire de l'art est une discipline intrinsèquement patriarcale et eurocentrique." 

Discutez de cette affirmation en vous appuyant sur les critiques formulées par les théories 

féministes et postcoloniales. 

5. Tracez l'évolution de la définition du mot « art », du concept classique d'imitation 

(mimésis) à la théorie institutionnelle. Quelles sont les implications de chaque définition 

pour ce qui est considéré comme une œuvre d'art ? 

2.4. Glossaire des Termes Clés 
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 Abstrait : Se dit des représentations qui ne ressemblent pas aux objets tels qu'ils 

apparaissent dans la nature. 

 Académies : Organisations créées pour réglementer, codifier et professionnaliser la 

pratique de l'art, distincte de l'artisanat. 

 Aliéné : Étranger ou en disharmonie (avec la nature). Terme marxiste désignant la 

séparation de l'individu de son être, de son travail et de la société. 

 Ancien régime : Le système de monarchie autocratique qui gouvernait la France avant 

la Révolution de 1789. 

 Appropriation : Dans l'art, le fait d'emprunter des idées ou des images et de les 

incorporer dans de nouvelles représentations. Caractéristique de l'art postmoderne. 

 Canon : Ensemble d'œuvres et d'artistes considérés comme les plus importants et les plus 

influents d'une période ou d'une culture. 

 Connoisseurship : Croyance en un bon goût et un jugement acquis par une expérience 

approfondie des œuvres d'art, axée sur l'analyse stylistique et l'attribution. 

 Déconstruction : Processus, associé à Jacques Derrida, visant à explorer les 

significations cachées et les concepts opposés au sein des textes et des discours. 

 Différance : Terme de Derrida pour souligner l'instabilité du sens dans les signes, 

combinant les notions de différence et de report. 

 Discours : Selon Foucault, un système d'idées et de règles qui régit un sujet ou une 

théorie particulière, liant savoir et pouvoir. 

 Enlightenment (Les Lumières) : Mouvement d'idées du XVIIIe siècle qui affirmait la 

raison et l'individualisme comme base de la société humaine. 

 Essentialisme : Approche qui affirme que les choses (comme l'art ou le genre) ont une 

essence ou des qualités fondamentales et immuables. 

 Féminisme : Mouvement qui revendique les droits et l'égalité des femmes, et qui, en 

histoire de l'art, critique les structures patriarcales de la discipline. 

 Fétichisme de la marchandise : Concept marxiste expliquant comment les objets 

acquièrent une valeur culturelle et économique disproportionnée sous le capitalisme. 

 Formalisme : Approche qui met l'accent sur les composantes formelles d'une œuvre 

(ligne, couleur, etc.) plutôt que sur son contenu narratif. 

 Gaze (Regard) : Concept féministe désignant l'engagement visuel du spectateur avec 

l'objet d'art, souvent pour suggérer une dynamique de pouvoir (par exemple, le regard 

masculin). 

 Genre : Identité sexuelle construite culturellement, par opposition au sexe biologiquement 

déterminé. 

 Hégémonique : Terme associé au marxiste Antonio Gramsci, signifiant le pouvoir ou le 

contrôle exercé par un groupe dominant dans la société. 
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 Idéologique : Relatif aux systèmes de croyances et de valeurs qui façonnent notre 

perception du monde. 

 Installation : Œuvre d'art spécifique à un site ou ensemble d'objets conçus pour occuper 

un espace tridimensionnel. 

 Kitsch : Mot allemand désignant des objets culturels jugés de mauvais goût. 

 Métarécits (Grands récits) : Terme de Lyotard pour décrire les systèmes de croyance 

totalisants (par exemple, le christianisme, le marxisme) qui prétendent expliquer toute 

l'expérience humaine. 

 Mimésis : Théorie de l'art qui met l'accent sur la nature représentationnelle et imitative 

de la peinture et de la sculpture. 

 Modernisme : Théorie formaliste, associée à Clement Greenberg, qui identifie une 

tradition dans l'art moderne caractérisée par une insistance croissante sur la planéité et 

les préoccupations inhérentes au médium. 

 Pastiche : Œuvre composée à partir d'autres sources ou adoptant délibérément le style 

d'un autre artiste ou d'une autre période. 

 Postcolonialisme : Champ d'étude qui analyse l'héritage culturel du colonialisme et 

cherche à redresser les préjugés et les manipulations des entreprises coloniales 

occidentales. 

 Postmodernisme : Ensemble de pratiques artistiques et de théories apparues à partir de 

la fin des années 1960, en réaction aux principes du modernisme. 

 Poststructuralisme : Courant de pensée qui remet en question la stabilité des 

significations et du sujet humain, affirmant que le sens est relationnel et instable. 

 Psychanalyse : Étude des processus mentaux inconscients, initiée par Freud. 

 Queer theory (Théorie queer) : Idées issues de la culture gay qui proposent des 

constructions flexibles des identités de sexe, de sexualité et de genre. 

 Sémiotique : L'étude des signes et de la signification. 

 Sublimation : Concept freudien désignant la redirection des pulsions instinctuelles vers 

des activités non instinctuelles, comme l'art. 

 Superstructure / Infrastructure : Concepts marxistes où l'infrastructure est la base 

économique d'une société et la superstructure est l'ensemble des institutions culturelles 

et politiques (y compris l'art) qui en découlent. 

 Techne : Mot grec désignant la compétence ou l'artisanat, sans la distinction moderne 

entre art et artisanat. 

La familiarité avec ce vocabulaire facilitera grandement votre compréhension des questions 

fréquemment posées sur l'histoire de l'art, qui sont abordées dans le chapitre suivant. 

--------------------------------------------------------------------------------  
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Chapitre 3 : Foire aux Questions (FAQ) 

Cette section anticipe et répond aux dix questions les plus courantes et les plus importantes que 

les étudiants et les amateurs d'art se posent sur la discipline. Elle a pour but de fournir des 

réponses claires, concises et fondées sur les cadres théoriques et historiques présentés 

précédemment, afin de clarifier les concepts parfois complexes qui structurent le champ de 

l'histoire de l'art. 

1. Quelle est la différence entre l'art moderne et l'art postmoderne ? L'art moderne, tel 

que théorisé par des critiques comme Clement Greenberg, est souvent associé à une quête 

d'originalité, d'autonomie et de pureté du médium, culminant dans l'abstraction. Le 

postmodernisme, en revanche, est une réaction à ces idéaux. Il se caractérise par l'ironie, 

le pastiche, l'appropriation d'images existantes, la remise en question de l'idée 

d'originalité (la "mort de l'auteur") et un mélange des genres entre haute culture et 

culture de masse. 

2. Pourquoi parle-t-on d'« histoires de l'art » au pluriel plutôt que d'une seule « histoire 

de l'art » ? Le singulier, popularisé par des ouvrages comme The Story of Art d'Ernst 

Gombrich, suggérait un récit unique, linéaire et centré sur le canon occidental. 

L'utilisation du pluriel, promue par la "Nouvelle Histoire de l'Art", reconnaît que de 

multiples récits sont possibles et nécessaires. Elle met en lumière les perspectives qui ont 

été marginalisées, comme celles des femmes, des cultures non occidentales ou des classes 

sociales dominées, et accepte une pluralité de méthodes d'analyse. 

3. L'histoire de l'art se contente-t-elle de décrire des œuvres ? Non, la description formelle 

n'est qu'une des nombreuses facettes de la discipline. L'histoire de l'art cherche à 

expliquer pourquoi les œuvres ont l'apparence qu'elles ont. Pour ce faire, elle analyse le 

contexte de production (social, politique, économique), les intentions de l'artiste, la 

réception de l'œuvre, et les systèmes de signification (idéologiques, psychologiques, 

linguistiques) dans lesquels elle s'inscrit. 

4. Comment le féminisme a-t-il changé l'histoire de l'art ? Le féminisme a radicalement 

changé la discipline en dénonçant son biais patriarcal. Il a mis en lumière l'exclusion 

systématique des femmes artistes du canon, a analysé la représentation stéréotypée des 

femmes comme objets passifs du "regard" masculin, et a développé de nouveaux outils 

critiques pour étudier les dynamiques de genre dans l'art. Il a ainsi ouvert la voie à une 

histoire de l'art plus inclusive et consciente des rapports de pouvoir. 

5. Quelle est la pertinence du marxisme pour analyser une œuvre d'art ? Le marxisme est 

pertinent car il ancre l'art dans des réalités matérielles et sociales. Il permet d'analyser 

une œuvre non pas comme une création isolée, mais comme un produit de son époque, 

reflétant les luttes de classes, les idéologies dominantes et les conditions économiques. Il 

aide à comprendre le rôle de l'art en tant que marchandise, le mécénat, et la manière dont 

une œuvre peut servir ou contester les intérêts de la classe dirigeante. 

6. Qu'est-ce que le connoisseurship et est-il encore important aujourd'hui ? Le 

connoisseurship est l'expertise qui consiste à attribuer une œuvre à un artiste, à la dater 

et à en déterminer l'authenticité en se basant sur une analyse stylistique minutieuse. Bien 

qu'il ait été critiqué pour son élitisme et son manque de contextualisation, il reste une 

compétence fondamentale, notamment dans le monde des musées et du marché de l'art. 
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Cependant, il est aujourd'hui complété par des méthodes scientifiques et une analyse 

contextuelle plus large. 

7. L'art abstrait a-t-il une signification ? Oui, même si ce n'est pas une signification 

narrative au sens traditionnel. Pour les formalistes, sa signification réside dans ses 

qualités esthétiques pures (équilibre, couleur, forme). Pour d'autres approches, l'art 

abstrait peut exprimer des émotions (Expressionnisme), des idées spirituelles ou 

utopiques (Malevitch), ou encore réagir à son contexte historique. La signification est 

donc construite à travers le cadre théorique que l'on applique. 

8. Comment la psychanalyse peut-elle interpréter une peinture de la Renaissance, créée 

bien avant Freud ? L'approche psychanalytique ne prétend pas révéler les intentions 

conscientes de l'artiste. Elle utilise plutôt ses concepts (inconscient, désir refoulé, 

symbolisme) comme des outils pour analyser les thèmes et les structures présents dans 

l'œuvre elle-même. Elle peut ainsi éclairer des dynamiques de désir, d'anxiété ou de 

pouvoir qui sont encodées dans la représentation, indépendamment de la conscience qu'en 

avait l'artiste. 

9. Qu'est-ce que le "canon" de l'histoire de l'art et pourquoi est-il critiqué ? Le canon est 

l'ensemble des œuvres et artistes jugés "majeurs" et dignes d'étude. Il a été critiqué car 

il est le produit d'une histoire écrite par une élite occidentale et masculine. Par 

conséquent, il a traditionnellement privilégié les artistes hommes, blancs et européens, 

tout en excluant ou en marginalisant les femmes, les artistes de couleur et les traditions 

artistiques non occidentales, qui étaient souvent qualifiées de "primitives". 

10. La théorie postcoloniale signifie-t-elle que nous ne pouvons plus apprécier l'art 

occidental ? Non, la théorie postcoloniale ne vise pas à discréditer l'art occidental, mais 

à en offrir une lecture plus critique et consciente. Elle nous invite à reconnaître comment 

cet art a pu être lié à des dynamiques de pouvoir colonial, par exemple à travers la 

représentation exotique de l'« autre » (Orientalisme). Elle encourage une appréciation de 

l'art qui soit consciente de son contexte historique et de ses implications idéologiques, 

tout en promouvant l'étude et la valorisation des traditions artistiques du monde entier. 

Situer ces débats et ces questions dans un cadre temporel est crucial pour une compréhension 

complète, une tâche à laquelle la chronologie du chapitre suivant va s'atteler. 

--------------------------------------------------------------------------------  

Chapitre 4 : Chronologie de l'Histoire de l'Art 

L'adoption d'une perspective chronologique est fondamentale pour contextualiser les 

mouvements, les styles et les théories qui ont façonné l'histoire de l'art. En situant les œuvres et 

les idées dans leur séquence historique, nous pouvons mieux comprendre les continuités, les 

ruptures et les influences qui les relient. Cette section présente une chronologie détaillée des 

grandes périodes de l'histoire de l'art mondial, basée sur les sources fournies, afin d'offrir un 

cadre de référence pour l'analyse. 

Préhistoire 

 Paléolithique supérieur (c. 40 000–12 000 av. J.-C.) : Cette période voit l'émergence 

des plus anciennes formes d'art connues. Elle inclut les figurines de Vénus, comme la 

Vénus de Willendorf, caractérisées par l'exagération des traits de fertilité, ainsi que les 
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peintures rupestres monumentales représentant des animaux, notamment dans les 

grottes de Lascaux en France. Ces œuvres sont souvent interprétées comme faisant partie 

de rituels religieux liés à la chasse. 

Antiquité 

 Proche-Orient ancien (à partir du 4e millénaire av. J.-C.) : Berceau des premières villes 

et de l'écriture en Mésopotamie. L'art de civilisations comme Sumer, l'Assyrie et 

Babylone est caractérisé par des reliefs en pierre détaillés, des ziggourats (temples en 

forme de pyramides à degrés) et des structures monumentales comme la Porte d'Ishtar à 

Babylone. 

 Égypte (à partir de c. 3000 av. J.-C.) : Un art profondément religieux et symbolique, 

centré sur l'immortalité et l'honneur du pharaon. Caractérisé par des monuments 

funéraires grandioses (pyramides, mastabas), des temples monumentaux (Karnak, 

Louxor) et un style de peinture distinctif avec des figures représentées de profil et de face 

simultanément. 

 Grèce (c. 900–30 av. J.-C.) : L'art grec est le fondement de la tradition artistique 

occidentale, mettant l'accent sur la figure humaine et les dieux anthropomorphes. Il est 

divisé en quatre périodes : 

o Période géométrique (c. 900-700 av. J.-C.) : Vases décorés de motifs 

géométriques. 

o Période archaïque (c. 700-480 av. J.-C.) : Sculptures rigides comme les kouroï. 

o Période classique (c. 480-323 av. J.-C.) : Apogée de l'art grec, avec un équilibre 

entre réalisme et idéalisme (ex. le Parthénon). 

o Période hellénistique (c. 323-30 av. J.-C.) : Art plus expressif et dramatique. 

 Rome (c. 509 av. J.-C. – 476 apr. J.-C.) : L'art romain a hérité des traditions grecques 

mais a développé ses propres caractéristiques, comme un portrait sculptural plus réaliste 

et des innovations architecturales majeures (béton, arc en plein cintre, dôme). Les 

fresques de Pompéi et les mosaïques sont des exemples remarquables de l'art romain. 

Art Européen 

 Moyen Âge (c. 300–1400) 

o Art byzantin : Art principalement religieux, très codifié, connu pour ses 

mosaïques à fond d'or, ses icônes et son architecture à coupoles (ex. Sainte-

Sophie). 

o Art roman (c. 1000–1200) : Premier style paneuropéen, caractérisé par des 

églises en pierre massives, des arcs en plein cintre et des sculptures décoratives 

sur les chapiteaux et les portails. 

o Art gothique (c. 1140–1500) : Né en France, il se distingue par des cathédrales 

élancées, des voûtes sur croisée d'ogives, des arcs-boutants et de vastes vitraux 

qui inondent l'intérieur de lumière. 
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 Renaissance (c. 1400–1600) : "Renaissance" de l'intérêt pour l'Antiquité classique. L'art 

devient réaliste, basé sur l'étude de la nature, de l'anatomie et de la perspective. Cette 

période marque également un tournant conceptuel, où la notion d'« art » commence à se 

distinguer de l'artisanat (techne) pour former la catégorie des « beaux-arts », valorisant 

le génie de l'artiste individuel. 

 Baroque (c. 1600–1750) : En réaction à la Réforme protestante, l'art baroque, 

encouragé par la Contre-Réforme catholique, cherche à inspirer des émotions intenses. Il 

est caractérisé par le drame, le mouvement, des couleurs riches et de forts contrastes de 

lumière (clair-obscur). 

 Rococo (c. 1720–1780) : Né en France en réaction à la grandeur du baroque, le rococo 

est un style plus léger et intime, caractérisé par des couleurs douces, des lignes courbes, 

des motifs naturels et des thèmes galants et insouciants. 

Art Occidental après 1770 

 Néoclassicisme (c. 1770–1830) : Inspiré par la redécouverte de Pompéi, ce style rejette 

la frivolité du rococo au profit de l'ordre, de la retenue et des vertus de l'Antiquité. Il est 

associé aux idéaux de la raison des Lumières (ex: Le Serment des Horaces de David). 

 XIXe siècle 

o Romantisme (c. 1790–1880) : Mouvement axé sur l'émotion intense, 

l'imagination, l'individualisme et la puissance sublime de la nature. Il est souvent 

considéré comme l'opposé du néoclassicisme. 

o Réalisme (c. 1830–1890) : En réaction au romantisme, le réalisme se concentre 

sur la représentation de la vie ordinaire et des gens du commun, sans idéalisation. 

Gustave Courbet en est une figure centrale. 

o Impressionnisme (c. 1865–1885) : Les impressionnistes cherchent à capturer 

les effets fugaces de la lumière et de l'atmosphère, souvent en peignant en plein 

air. Cette attention portée aux sensations optiques pures, à la couleur et à la 

touche visible préfigure les préoccupations de l'analyse formaliste, qui théorisera 

plus tard la primauté de la forme sur le sujet narratif. 

 Début du XXe siècle 

o Fauvisme (c. 1898–1909) : Mené par Henri Matisse, ce mouvement se 

caractérise par l'utilisation de couleurs vives, arbitraires et non naturalistes pour 

exprimer des émotions. 

o Cubisme (c. 1907–1914) : Initié par Picasso et Braque, le cubisme rejette la 

perspective traditionnelle. Il représente les objets sous de multiples angles 

simultanément, les fragmentant en formes géométriques. 

o Surréalisme (c. 1924–1966) : Profondément influencé par les théories 

psychanalytiques de Sigmund Freud, détaillées précédemment, le surréalisme 

explore le monde de l'inconscient, du rêve et de l'irrationnel à travers des images 

étranges et des juxtapositions inattendues. 

 Milieu et fin du XXe siècle 
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o Expressionnisme abstrait (années 1940-1950) : Premier mouvement américain 

à avoir un impact international, il met l'accent sur l'expression spontanée et l'acte 

de peindre lui-même (ex. Jackson Pollock). 

o Pop Art (années 1950-1960) : Ce mouvement annonce les thèmes postmodernes 

en brouillant les frontières entre la haute culture et la culture de masse. En 

s'appropriant des images publicitaires et des objets de consommation, comme les 

Brillo Boxes d'Andy Warhol, le Pop Art interroge les notions de simulation et le 

statut de l'art comme marchandise. 

o Minimalisme et Art conceptuel (années 1960-1970) : Le minimalisme réduit 

l'art à ses formes géométriques essentielles. L'art conceptuel donne la priorité à 

l'idée ou au concept sur la réalisation matérielle de l'œuvre. 

Cette exploration de l'histoire de l'art s'appuie sur des sources académiques et des textes de 

référence qui seront listés dans le chapitre suivant. 

--------------------------------------------------------------------------------  

Chapitre 5 : Liste des Sources 

Ce chapitre répertorie les sources textuelles fondamentales sur lesquelles ce rapport est basé. 

L'utilisation d'un format de citation scientifique standard garantit la rigueur académique et 

permet au lecteur de consulter les documents originaux pour approfondir sa recherche. 

Livre Principal 

 Pooke, Grant, et Diana Newall. Art History: The Basics. London and New York: 

Routledge, 2008. 

Source Web 

 "History of art". Wikipedia, The Free Encyclopedia. Consulté le 20 octobre 2023. 

https://en.wikipedia.org/wiki/History_of_art. 

Autres Publications Mentionnées 

 Adams, Henry. Tom and Jack: The Intertwined Lives of Thomas Hart Benton and 

Jackson Pollock. 

 Bagnoli, Martina, ed. A Feast for the Senses: Art and Experience in Medieval Europe. 

 Clark, T. J. Image of the People: Gustave Courbet and the 1848 Revolution. 

 Crary, Jonathan. Techniques of the Observer. 

 Gombrich, Ernst. The Story of Art. 

 King, Ross. The Judgement of Paris. 

 Naifen, Steven, and Gregory White Smith. Van Gogh: The Life. 

 Smee, Sebastian. The Art of Rivalry. 

 Thompson, Don. The $12 Million Stuffed Shark: The Curious Economics of 

Contemporary Art. 
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 Thompson, Sarah. Seven Days in the Art World. 

 Vasari, Giorgio. Lives of the Most Excellent Painters, Sculptors, and Architects (Vasari's 

Lives). 

 Warburg, Aby. The Renewal of Pagan Antiquity: Contributions to the Cultural History 

of the European Renaissance. 

Ce rapport a été conçu comme une ressource complète et structurée pour l'étude de l'histoire de 

l'art, offrant à la fois une synthèse des cadres théoriques et un aperçu chronologique de ses 

principales manifestations. 

Ce document peut contenir des inexactitudes ; veuillez vérifier attentivement son contenu. Pour 

plus d’informations, visitez le site PowerBroadcasts.com 

 


