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Parmi les fonctions vitales de l’humain le
repas est essentiel. Depuis la préhistoire
les hommes sont passés de l’économie

de cueillette et de chasse à des modes plus
raffinés.
Avec le temps, les préparations deviennent plus
élaborées et des ustensiles comme des écuelles
et gobelets apparaissent.
La vie en société implique un partage. Ce
partage est constitué de repas en commun et
des règles vont vite s’imposer pour un bon
déroulement de ce dernier. De plus, les
relations entre individus se tournent vers les
échanges et une émulation dans l’art de
recevoir va entraîner un affinement des repas.
Dès le troisième millénaire avant notre ère, les
civilisations de la Mésopotamie et de l’Egypte
connaissaient les grands banquets organisés
pour de grandes occasions. Ces agapes étaient
accompagnées de danses et de chants. Le repas
était servi sur des tables basses et les convives
étaient assis sur des coussins à-même le sol.
Les mets étaient consommés avec les doigts.
Cependant, la vaisselle est de plus en plus
raffinée. L’exemple du banquet où Balthazar
utilise la vaisselle précieuse volée dans le
temple de Jérusalem (Livre de Daniel 5)

témoigne de la recherche du luxe pendant les
repas de fête.
La Grèce, de par ses structures politiques, ne
connaît pratiquement pas les banquets. Ce n’est
qu’avec Alexandre et ses successeurs que la
notion de telles réceptions, héritées du Moyen-
Orient, apparaissent.
Néanmoins, dans la vie quotidienne, les nantis
prennent leurs repas sur des lits dressés autour
de la table.   
Les vaisselles sont alors très raffinées et
diversifiées.
Rome, de son coté, va reprendre les traditions
hellénistiques notamment avec la table des
patriciens et surtout des empereurs. Ces
derniers vont devenir l’exemple du bon goût et
seront imités par toute la haute société.
À cette époque, la structure de la maison
comprend une pièce spécifique le « triclinium »
ancêtre de la salle à manger. Dans cette pièce,
des lits, sur lesquels sont allongés les convives,
sont disposés autour de la table garnie de mets
apportés par des esclaves. 
Il est inutile de rappeler ici le raffinement des
repas romains, par de nombreux auteurs
contemporains.
Les invasions qui ruinent l’Empire d’Occident
mettent à néant ces traditions.
Au Moyen Âge, dans les milieux seigneuriaux,
réapparaissent les repas policés.
Dans les châteaux il n’existe pas de pièce
spécifique pour prendre les repas, on fait donc
appel à des tables mobiles, souvent constituées
de planches sur des tréteaux. On « dresse la
table », une expression qui perdure encore
aujourd’hui, tout comme on « met le couvert »
qui rappelle qu’à l’origine les pièces de
vaisselle étaient couvertes de linges, en
attendant que les convives commencent le
repas.

Les Arts de la Table

du XVIe s. à nos jours

Scène de Banquet.

Coupe attique,

v. 480 av. J.-C.
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Les très riches heures du duc de Berry (vers 1410) : 

le mois de janvier.

Le duc reçoit un ecclésiastique et on distingue à

gauche le dressoir sur lequel est disposée une

vaisselle précieuse, devant, un échanson sert le vin

dans une coupe qui sera apportée à table. Sur la

table, dressée sur des tréteaux dans la grande salle du

château, les officiers-tranchants découpent les viandes

disposées sur des tranchoirs que les convives

prendront avec leurs mains. Enfin, à droite, est

disposée une nef, élément de vaisselle à usage des

grands pour ranger leurs couverts.

La table, chez les nantis, est recouverte d’une
nappe. Sur celle-ci sont disposés des bols, des
gobelets et des « tranchoirs », sortes de pains
ronds et compacts, sur lesquels sont disposés
les mets. Les seuls ustensiles utilisés sont alors
la cuillère et le couteau dont le maniement est
très réglementé car il rappelle les armes
blanches. Dans un souci du décorum, on
apporte dans les festins très carnés, des pièces
entières (comme des agneaux, des porcelets ou
des volailles entourés de décorations) qui sont
découpées par des « officiers-tranchants ».
À la Renaissance, Catherine de Médicis
introduit à la Cour de France la fourchette qui
va se répandre dans la bonne société. Outre
cette innovation, apparaissent la vaisselle de
faïence (du nom de Faenza, ville d’Italie où, à
l’origine, étaient fabriquées ces pièces) et celle
d’étain, voire d’argent. On utilise alors des
verres, souvent importés d’Italie.

Au XVIIe siècle, a lieu une légère modification
avec l’interdiction, par Richelieu, de couteaux
pointus à table. 
À la suite de la fonte des vaisselles d’or et
d’argent de Louis XIV, en 1689, Saint-Simon a
écrit « en huit jours, tout ce qu’il y a de grand
se mit à la faïence…». 
En fait, ce n’est que progressivement que les
faïences françaises et les porcelaines importées
de Chine se multiplient.
Au XVIIIe siècle, les modes changent. Louis XV
qui recherche plus d’intimité, délaisse le
cérémonial du repas institué par son bisaïeul et
prend ses repas dans ses petits appartements.
La noblesse et la bourgeoisie suivent son
exemple et les demeures comportent une pièce
spécifique : la « salle à manger ».
Ce n’est pas pour autant que le service change.
Le « service à la française » qui remonte au
Moyen Âge se perpétue. 
On recherche la représentation de l’abondance
de mets dans une présentation théâtrale.

Paolo Véronèse : Les noces de Cana (détail), bon exemple d’une table de la

Renaissance. La table est garnie de mets et seuls les assiettes et couverts sont

disposés pour les convives. Les boissons sont apportées à la demande par les

serviteurs.
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Tous les mets sont apportés en même temps sur
la table en plusieurs services (potages, viandes
puis desserts).
Les convives se servent dans les plats disposés
devant eux, selon leur goût. Cette tradition
présente un inconvénient majeur, les plats
refroidissent. La table présente, devant chaque
convive, des assiettes et des couverts alors que
les verres sont apportés, à la demande, par des
serviteurs.

Au XIXe siècle, la mode change et c’est le
« Service à la russe » qui devient la règle.

La table ne se distingue plus par l’abondance
des mets présentés mais par une décoration au
centre de la table constituée de pièces
d’argenterie, de fleurs, voire de fruits. Les
assiettes en nombre équivalent au nombre des
plats servis sont accompagnées de verres de
cristal et de couverts aux fonctions spécifiques.
Les plats sont apportés les uns après les autres
selon un ordre déterminé.
Avec l’industrialisation, les milieux bourgeois
suivent cette mode nouvelle qui perdure encore
aujourd’hui.

Décor de pièce

montée en carton

doré et statuettes de

biscuit de

porcelaine.

LES FAÏENCES ET PORCELAINES
Dès la préhistoire, les hommes ont façonné
l’argile tant pour créer des instruments de la vie
courante que des sculptures.
Dans les premiers temps, la matière est
modelée directement, puis l’invention du tour
permet une plus grande régularité de l’objet.
Cependant, les civilisations n’ont pas eu la
même évolution et il est curieux de constater
que les populations d’Amérique précolom-
bienne ne connaissaient pas le tour, tout en
maîtrisant parfaitement la technique de la
poterie.
La poterie se distingue de la porcelaine, du grès
et de la faïence par son caractère poreux et
opaque ; sa température de cuisson est en outre
moins élevée, et elle n’est pas vitrifiée.
De plus, les terres cuites non vernissées

donnent un goût aux denrées qu’elles
contiennent. Aussi, très tôt, la recherche d’un
enduit étanche a-t-elle été faite par les potiers. 
On distingue après les diverses découvertes en
la matière :
- les pâtes tendres (terre cuite, poterie lustrée,
poterie vernissée, poterie émaillée) 
- les pâtes dures (faïence fine, grès cérame) 
- les pâtes dures translucides (porcelaine tendre,
porcelaine dure). 

Il est curieux que dans l'histoire de l'art les
termes utilisés soient :
- porcelaine (mot de Marco Polo)
- faïence (de Faenza - ville italienne d'où serait
originaire la faïence)
- majoliques (de Majorque où étaient fabriqués
ces produits).

Les composants

Partie de surtout de table en faïence vers 1925.



L’Ami de Pézenas - Juin 2017 7

Apparue au IIIe s. av. J.-C., la porcelaine par sa
finesse et sa solidité constitue un grand progrès.

Mais avant d’étudier la porcelaine, il nous faut
voir les céramiques approchantes.

Origines de la Faïence
La faïence naît en Perse au VIIIe siècle et
pénètre, au Moyen Âge, en Espagne avec
l'invasion arabe. Elle s'y développe surtout aux
XIVe et XVe siècles, puis passe ensuite en Italie
où elle connaîtra une floraison prodigieuse au
début du XVIe siècle pour apparaître en France
avec la Renaissance.
"Je trouvais les faïences blanches de Faenza à si
bon marché qu'elles me paraissaient véritable-
ment d'un usage plus agréable pour le service de
la table que l'étain de France" (Montaigne, 1581). 
Le plus grand faïencier français, à cette époque,
est  sans conteste Bernard Palissy.
En France, la faïence va être à la mode avec des
recherches tendant à reproduire des porcelaines
de Chine à bon marché.
Le grand essor de la faïence apparaît lors de
l’édit royal ordonnant d’envoyer à la monnaie la
vaisselle d’argenterie. La noblesse et la bour-
geoisie se trouvent alors contraintes de suivre
l’exemple du monarque et vont remplacer les
assiettes et plats d’argent par de la faïence.

Les techniques
On désigne sous le nom de faïence un mélange
de terres composé d'une argile plus ou moins
pure, de sable et de marne calcaire, recouvert
d'un émail stannifère. Cet émail stannifère est
une couche vitrifiée à base d'oxyde de plomb et
de silice, rendue blanche et opaque par la
présence de sels d'étain, destinée à cacher la
couleur de l'argile, à la rendre imperméable et à
servir de support au décor peint. On peut
colorer cet émail stannifère dans la masse en y

incorporant des oxydes métalliques, tel le
cobalt pour le bleu ou l'antimoine pour le jaune,
et obtenir des fonds de couleur. Ces fonds ont
été l'une des grandes réussites des manufactures
de Nevers, Saint-Omer, Saint-Amand-les-
Eaux, Marseille et Montpellier.

Selon la manière de les décorer, les faïences se
divisent en deux catégories qui correspondent à
deux techniques différentes : faïences de « grand
feu » et faïences de « petit feu » ou « feu de
moufle ».

Le grand feu

La pièce, ayant reçu au préalable une légère
cuisson dite « au dégourdi », est recouverte
ensuite de l'émail qu'on laisse sécher et qui
devient pulvérulent. Sur cet émail cru, l'artiste
peint son décor avec des émaux (oxydes
métalliques) qui sont aussitôt absorbés. La
main doit être sûre, les repentirs sont interdits.
(Pour faciliter l'exécution de son tracé, le peintre
se sert souvent de poncifs). On procède à la
cuisson de la pièce à une température de 800-
900° ; seul, un petit nombre d'oxydes métal-
liques supporte cette chaleur nécessaire à la
fixation de l'émail : ce sont le bleu de cobalt, le
jaune d'antimoine, le violet de manganèse, le
vert de cuivre et le rouge de fer difficile à
obtenir.

Le petit feu

Permet de peindre le décor sur un émail déjà
cuit qui présente une surface parfaitement lisse
et imperméable.
Les couleurs se fixent à l'aide d'un fondant
incolore par une troisième cuisson à plus basse
température. Toutes les libertés sont alors
permises. En retouchant, l'artiste peut améliorer
son dessin et donner à ses couleurs des tons
nuancés et doux. Le rouge, enfin, n'étant plus

Assiette en faïence

de Nevers,

XVIIIe siècle.

Assiette de Chine « famille rose », XVIIIe s.



tributaire de l'oxyde de fer qui réagissait si mal
à la température de grand feu, apparaît
désormais éblouissant de nuances grâce au
pourpre de Cassius obtenu par un précipité de
sels d'or. Ce procédé révolutionnaire est
introduit en France pour la première fois à la
Manufacture de Strasbourg (1748-1749). C'est
à Paul Hannong que revient l'honneur d'avoir
mis au point cette technique, avec les frères
Loewenfinck, peintres céramistes transfuges de
Meissen qui en livrent le secret.

Les grandes faïenceries du XVIIIe siècle
Les faïenceries sont principalement : Rouen,
Nevers, Sinceny, Aprey, Lille, Moulins, Marseille,
Moustiers, Strasbourg, Lunéville et Sceaux...

Les grandes faïenceries du XIXe siècle
Outre certaines des faïenceries ci-dessus qui
ont résisté à la Révolution, on trouve :
- Langeais (blancs ou blancs et platine) :
décorés de grappes de raisin, de feuilles de
vigne, ou autres décors végétaux.

Mais on en trouve également des bleus, des
marrons, des verts ornés de décalcomanies ou
peints à la main. Pour les identifier à coup sûr,
il faut trouver le fameux CB imprimé sur le
fond ou bien la grande signature Ch. de
Boissimon à Langeais  (Indre et Loire).
- Creil-Montereau,  Sarreguemines sont aussi
bien présents.

Les majoliques ou barbotines
Originaires de Majorque, ces faïences se
développent à partir du milieu du XIXe siècle et
vont connaître une grande vogue vers 1900.
Il s’agit de productions présentant des figures
en relief, très colorées.

Assiette à asperges en barbotine fin XIXc s.

Grès
Parmi les céramiques à pâte plus tendre imitant
la porcelaine, on compte aussi le grès. Il a,
comme la faïence, un tesson argileux, d'une
couverte constituée d'autres matériaux. En
règle générale, on utilise une argile assez claire,
le plus souvent très minutieusement décantée.
La couverte est à base d'oxyde de plomb et peut
être colorée. Il existe des grès d'un blanc pur,
mais la couleur blanc crème est la plus
répandue, bien qu'il y ait beaucoup d'autres
variantes possibles, comme pour la faïence. Les
autres manipulations du grès correspondent à
celles de la faïence. Sur le grès blanc aussi, on
peut, au cours d'un processus de cuissons
successives, obtenir un décor polychrome du
moufle, donnant des pièces semblables aux
porcelaines colorées. Par exemple, on a choisi
cette technique au XIXe siècle à Damm, près
d'Aschaffenburg, pour rééditer les figurines
créées à Höchst au XVIIIe siècle et on les a
également colorées. On peut se demander
pourquoi au XIXe siècle, alors qu'on connais-
sait et maîtrisait parfaitement la technique de la
porcelaine, on a continué à faire de telles pro-
ductions en grès. 
La réponse est que le grès est d’une cuisson
plus aisée que la porcelaine.
Les grès les plus parfaits sont de John
Wedgwood qui a produit des pièces pouvant,
par leur élégance, rivaliser avec la porcelaine.

L’Ami de Pézenas - Juin 2017    8

Verrière en faïence

de Strasbourg. Milieu

du XVIIIe s.

Coupe en faïence

de Langeais,

fin du XIXe s.
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PORCELAINES

Origine du mot porcelaine 
C'est au Vénitien Marco Polo que l'Europe doit
le terme de « porcelaine ». Il semble être le
premier à l'avoir utilisé, du moins c’est dans ses
récits qu'on le trouve pour la première fois. 
Marco Polo entreprit ses voyages dans le dernier
quart du XIIIe siècle et ce n'est qu'en 1298-1299
qu'il dicta ses récits de voyage à un écrivain de
Pise, alors qu'il était prisonnier des Génois.
Dans ce rapport dicté, Marco Polo mentionne
une certaine céramique chinoise à surface
blanche brillante qu'il compare à l'escargot de
mer porcella.
En Europe, à la fin du Moyen Âge et au début
de l'époque baroque, la véritable porcelaine
n'était connue que sous la forme de porcelaines
chinoises importées, qui étaient appréciées et
collectionnées en tant qu'objets de valeur. 
La première porcelaine chinoise semble être
parvenue en Europe en 1382 date de la dynastie
Yuan (XIIIe- XIVe siècle). Elle aurait été
montée en aiguière et offerte en cadeau à
Charles III de Durazzo.
Le mot "porcelaine" eut un grand succès car nul
à cette époque ne se souciait de l'exacte
provenance de ces céramiques.
Cependant, l'importation de pièces de porce-
laine par les routes traditionnelles de la soie
était particulièrement délicate et les pièces si
rares que leur prix était, bien souvent, supérieur
aux pièces d'orfèvrerie.
Aussi, vit-on se développer des fabrications
inspirées des modèles de l'Extrême-Orient qui,
produites par des techniques différentes, sans
être des porcelaines, cherchaient à s'en
approcher et étaient commercialisées sous le
vocable "porcelaine".
À tort, une manufacture de faïence se faisait
appeler « fabrique de porcelaine », ou, dans les
Pays-Bas du XVIIe siècle, on désignait les
faïences de Delft sous le nom de « porcelaines
des Pays-Bas ». 
Les produits de l'époque, s'ils ressemblent
extérieurement à de la porcelaine chinoise, en
différent totalement par la matière et ne sont
que des faïences... 
La distinction ne s'est réellement faite qu'à
partir du moment où l'Europe eut sa propre
porcelaine véritable et que ce produit se singu-
larisa, non seulement par sa matière mais aussi
par son nom, des autres céramiques qui lui
servaient d'ersatz.

Dans la deuxième moitié du XVllIe siècle, il n'y
eut plus d'équivoque. Les connaissances
acquises entre-temps avaient permis des
appellations précises. Une fabrique de faïence
ne pouvait plus nommer ses productions
"porcelaines" parce que cette dénomination
était désormais liée à des caractéristiques
précises.

Avantages de la porcelaine
sur les faïences et les grès 
Le kaolin, composant essentiel de la porcelaine,
est un matériau d’une finesse très largement
supérieure aux argiles composant les grès et
faïences et de ce fait, le produit fini est lui aussi
très fin, voire translucide, pour les plus belles
pièces.
La porcelaine ne se différencie pas uniquement
par son aspect extérieur de la faïence et du grès,
mais également par ses particularités chimiques et
physiques et ce, non seulement dans le mélange
de la pâte, mais aussi dans le produit fini.
Dans le cas de la porcelaine, la pâte et la
couverte sont tirées du même matériau et ont
donc le même coefficient de dilatation, ce qui
n'est pas le cas pour la faïence et le grès ; si on
emplit une faïence ou un grès d'un solide ou
d'un liquide très chaud, il se produit des
craquelures sur la couverte et le tesson altère la
saveur des mets, ce qui ne se produit pas avec
la porcelaine en raison du même coefficient de
dilatation des composants.

Les porcelaines d’Extrême-Orient 
Chine

Sous la dynastie Tang (618-906) et la dynastie
Song (960-1279), les Chinois produisent des
porcelaines de grande qualité, aux décors
gravés et dont les couleurs émaillées peuvent
aller de l’ivoire au brun foncé en passant par les
verts et les bleus les plus pâles. Les céladons,
porcelaines d’un vert très clair, comptent parmi
les plus nombreux.

Assiette en porcelaine

« Bleu de Chine », 

XVIIIe s.
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Des premiers bleus de Chine, produits en
grande quantité et à bon marché sous la
dynastie Ming (1368-1644), inondent les
marchés occidentaux dès le XVIIe siècle.
À partir de cette époque, les Chinois vont
développer la peinture sous couverte avec une
grande palette polychrome. Connue en
Occident sous les noms de “famille verte“,
“ famille jaune“ et “ famille rose“.

Au XVIIe siècle, la Compagnie des Indes passe
des commandes et une nouvelle production
s’en suit. Les décors, riches en couleurs,
représentent des scènes empruntées aux
gravures européennes ou reproduisent les
armoiries des familles qui ont commandé les
pièces.

La vogue de porcelaines de Chine perdure au
début du XXe siècle, avec encore des produc-
tions de qualité, souvent fabriquées dans la
région de Canton.
Cependant, le développement industriel et la

demande ont entrainé l’usage de procédés
stéréotypés qui donnent un caractère médiocre
aux porcelaines récentes.

Paire de tasses en porcelaine de Canton, fin XIXe s.

Japon

L’une des porcelaines du Japon dont le succès
a été général dès ses premières importations est
la porcelaine d’Imari. Cette porcelaine est
marquée par l’influence chinoise.
C’est la découverte d’un gisement de kaolin
près d’Arita qui a permis au Japon, au XVIIe, à
une période où la Chine déclinait, de devenir
l’un des plus grands centres de production de
porcelaine d’Extrême-Orient, lançant les
styles, dont l’Imari, qui provoquera un
engouement extraordinaire en Europe, et sera
le modèle le plus reproduit par la suite,
notamment à Delft, capitale de la production de
la faïence en Europe du Nord.

Assiette en porcelaine d’Imari, Japon XIXe s. 

Caractéristiques, les couleurs vives où les tech-
niques approfondies des porcelainiers leur
permettaient d’inclure de l’or, sur une épaisse
glaçure assurant brillance et éclat. La mode des
Imari s’est répandue largement.

Certaines pièces d’Extrême-Orient sont
montées précieusement, à leur arrivée en
Europe, sur des socles élaborés, en bronze
ciselé et doré. À Paris, certains arboreront
même le poinçon au « C » couronné, obliga-
toire en France sur les bronzes, de 1745 à 1749,
permettant de dater la période la plus
recherchée.

Assiette en

porcelaine

« Famille Rose »

Chine, XVIIIe s.

Assiette en porcelaine

de Chine armoriée

« Compagnie des Indes »,

XVIIIe siècle. 



Les porcelaines européennes 
Les porcelaines d'Extrême-Orient, importées
en Europe étaient très onéreuses alors que la
production en Chine était bon marché.
D’où les efforts de l'Europe pour déchiffrer le
secret de la fabrication de la porcelaine. 
En termes de politique commerciale, il
s'agissait donc de supprimer le monopole
chinois et japonais dans ce domaine.
En plus des constants efforts fournis pour
trouver le secret de la porcelaine, on chercha
aussi, surtout au XVIIe siècle, un succédané,
trouvé d'ailleurs dans la faïence, dont la
tradition dans les pays méditerranéens
remontait déjà à plusieurs siècles.
Les recherches vont être engagées dès le XVIe

siècle mais elles n’aboutiront qu’au XVIIIe

siècle.

La porcelaine occidentale va se diviser en

deux catégories :

- la porcelaine tendre (dans laquelle on
distingue la porcelaine « française » et la
porcelaine « anglaise ») 
- la porcelaine dure.

La porcelaine tendre

Assiette en porcelaine tendre d’Arras, XVIIIe siècle.

– La porcelaine tendre française est constituée
de « fritte » qui est un mélange de cristal
minéral, de sel marin, d'alun de roche, de soude
d'Espagne, de gypse de Montmartre, mêlé à une
forte proportion de sable fin de Fontainebleau.
Le tout, bien pilé, cuit sous le four, pilé à
nouveau, est additionné d'un tiers de blanc
d'Espagne et de terre d'Argenteuil.
Ces matériaux, broyés au moulin et, convena-
blement hydratés, donnent une pâte qui

manque de plasticité. Il faut encore y
incorporer un mélange de savon noir et de colle
de parchemin, appelé « chimie ».
Les pièces reçoivent ensuite une couverte à
base de silice et d'oxyde de plomb, qui est cuite
avant de recevoir un décor qui sera recuit lui-
même. Les cuissons sont faites à température
de moins en moins élevée.
De la porcelaine tendre a été fabriquée dès la
fin du XVIe siècle à Florence, à la fin du XVIIe

siècle à Rouen et au XVIIIe siècle par les
manufactures de Saint-Cloud, Chantilly,
Mennecy, Sceaux et Vincennes

– La porcelaine tendre anglaise :

Cette porcelaine se situe entre la porcelaine
tendre et la porcelaine dure. Elle contient du
kaolin, du cornish stone (composé de feldspath,
de kaolin et de quartz) et enfin de la cendre
d'os. Plus la pâte contient de kaolin, plus elle
est plastique ; plus elle contient de cendre d'os
et de « cornish stone » (une pierre de
Cornouaille), plus elle est translucide.
Elle se travaille, s'émaille et se décore à peu
près comme la pâte tendre française. 
Les Anglais n'ont jamais cessé d'en perfec-
tionner la fabrication, alors qu'en France
l'adoption de la porcelaine dure a été totale au
début du XIXe siècle.

La porcelaine dure 

La technique de la porcelaine dure a été
découverte en Saxe, à Meissen. Le prince-
électeur de Saxe Auguste le Fort avait chargé
un chimiste de créer, par l’alchimie, de l’or. Le
savant trouva la formule de composition de la
porcelaine ce qui, à défaut d’or, fit la fortune du
pays, qui garda pendant la première moitié du
XVIIIe siècle le monopole de la fabrication de
porcelaine. 

La porcelaine est composée d’un mélange
d’argile blanche ou kaolin, de feldspath ou de
pétunsé (silicate d’alumine et de potasse) et de
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Tasse à thé avec sa

soucoupe en porcelaine

anglaise de Minton

début du XXe siècle.



quartz. Après préparation, la pâte commence à
cuire à basse température (de 800 à 1 050 °C), 
cette opération est appelée le “dégourdissage“.
La pâte est ensuite revêtue d’une couverte de
feldspath, et la cuisson reprend à haute tempé-
rature (de 1 250 à 1 450 °C). La pâte se vitrifie
alors, et devient blanche, translucide et sonore.

La manufacture de Vincennes reçoit du roi le
privilège de la fabrication de la porcelaine en
1745. Elle est transférée à Sèvres en 1756 et
devient manufacture royale en 1759. Malgré ce
monopole, elle subit la concurrence de
nombreuses manufactures établies après 1768 à
Limoges près des gisements de kaolin, puis
dans la France entière.

Les manufactures parisiennes se placèrent sous
la protection de la famille royale : la reine, les
deux frères du roi, le comte de Provence et le
comte d’Artois et le fils de ce dernier, le comte
d’Angoulême. Sèvres se spécialisa dans les
pièces d’apparat et les autres manufactures
dans les pièces d’usage.
En dehors de ces manufactures, divers centres
de production vont se créer avec chacun sa

spécificité. Notons qu’au XVIIIe siècle, seules
les manufactures royales étaient autorisées à
utiliser de l’or dans les décors.

Sucrier de la manufacture de Clignancourt, sous

l’égide du duc d’Orléans, fin XVIIIe s.

La Révolution de 1789 entraîne la fermeture de
ces centres de production.
La manufacture de Sèvres devenue propriété de
l’État en 1793 prend un nouvel essor avec
l’arrivée à sa direction (de 1800 à 1847) de
Brongniart, chimiste et minéralogiste. La
manufacture abandonne la fabrication de la
porcelaine tendre et ne réalise que des pièces
en porcelaine dure qui adoptent le style de
l’époque. Au XXe siècle, Sèvres joue un rôle
éminent dans le mouvement Art nouveau.

Assiette en porcelaine de Paris, époque Restauration.

Au XIXe siècle, parallèlement, les manufactures
de Limoges et Paris prennent un nouvel essor à
côté d’autres fabricants. 

Le biscuit

Le biscuit, qui a contribué à la popularité de
Sèvres, est une porcelaine (tendre ou dure)
cuite sans glaçure ou émail. Il est utilisé surtout
pour réaliser des statuettes, des surtouts de
table et des réductions de grandes statues…
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Assiette en

porcelaine de Meissen,

milieu du XVIIIe siècle.

Paire de

saupoudroirs en

porcelaine de Sèvres,

1753.



Des artistes de renom ont donné des modèles
à la manufacture : Boucher, Falconet,
Carpeaux...

L’ORFÈVRERIE
Dès la plus haute antiquité, les puissants ont
voulu se distinguer du commun par des
vêtements et des objets d’usage courant d’une
qualité supérieure.
Dans cette recherche ils vont se fournir en étoffes
et fourrures rares et, allant plus loin, ils vont
demander que ces matières soient façonnées avec
goût. Les métaux, lorsqu’ils apparaissent, sont
immédiatement adaptés pour constituer outils et
objets. Les plus rares, et par conséquent les plus
précieux, vont devenir un symbole de puissance
et être l’apanage des nantis.
D'une manière générale sont considérées
comme relevant de l'orfèvrerie diverses
catégories d'objets métalliques, essentiellement
en or ou en argent, destinés par nature à
agrémenter certains aspects de la vie religieuse
ou civile.
N’entrent pas dans l’orfèvrerie les monnaies
d’or et d’argent, ni les bijoux qui sont
néanmoins proches.

L’Antiquité
L’art de l’orfèvrerie est apparu vers le IIIe

millénaire avant Jésus-Christ.
On peut noter en Egypte des objets d’or dans
des tombes : la tombe de Toutankhamon, qui
nous est parvenue avec ses trésors, marque un
bel exemple de l’orfèvrerie de la XVIIIe

dynastie, (v. 1354-1346 av. J.-C).
La Grèce archaïque apporte divers témoignages
de l’art des métaux précieux.

Les tombes mycéniennes (XVIe siècle av. J.-C.)
ont révélé un art funéraire faisant appel à l’or et
à l’argent.
L’époque classique et l’époque hellénistique
voient se développer des formes nouvelles et
variées (amphores, rhytons, œnochoés, proto-
més, canthares, alabastrons, cotyles, skyphos,
cuillers) et s'enrichissent d'un décor repoussé
ou gravé.
Sous l'influence hellénique, le monde romain
manifesta un goût profond pour l'orfèvrerie,
comme le prouve, dès le IIe siècle avant J.-C., la
présence d'objets grecs en Italie. Il est vrai
qu'une tradition plus ancienne y était aussi
représentée par l'orfèvrerie étrusque (VIIe s.) :
les bols à médaillons en relief ou emblemata,
les coupes à boire revêtues de décors à figures
en haut relief annoncent le brillant épanouis-
sement de l'époque impériale.

Le Moyen Âge
C’est à l'époque de Justinien qu'appartiennent
les premiers exemples de poinçons connus,
preuves du développement systématique d'un
contrôle de l'État sur la fabrication d'objets en
métaux précieux.
Marquée par de profonds bouleversements,
disparition du monde romain et grandes
invasions, la seconde moitié du Ier millénaire
correspond à un large renouvellement de l'art
des orfèvres ; la diffusion des techniques de
l'émaillerie apporte en effet à cet art de
nouvelles possibilités, grâce à un sens nouveau
de la polychromie ; c'est à Byzance que l'on
assiste à l'épanouissement de l'émaillerie
cloisonnée.  
A cette époque la France est gouvernée par les
Mérovingiens. 
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dans le goût du

XVIIIe siècle.



Pour asseoir son pouvoir, Clovis se convertit au
christianisme qui, seul après la chute de
l’empire romain, assurait une stabilité.
L’orfèvrerie religieuse va donc se développer.
Avec les Carolingiens, les relations avec
Byzance apportent un renouveau.
Les formes suivent les styles architecturaux,
notamment les arcs en plein cintre à l’époque
romane et l’arc brisé à l’époque gothique. 
Les formes gothiques se diversifieront avec le
style flamboyant et atteindront une grande
richesse.

Le XVIe siècle
Les orfèvres vont être, à l’instar de tous les
artistes, marqués par l’influence de l’Italie.
Les formes prennent un aspect plus libre à
l’égard de la religion et la mythologie antique
devient un des thèmes favoris développés. Pour
exemple, la célèbre salière de François Ier de
Benvenuto Cellini. 
À cette époque, c’est une production  de grand
luxe, entièrement tournée vers les objets de
décoration, qui mêle volontiers le métal à des
matériaux très variés : émaux, pierres dures,
perles, coquillages ; cependant, à l'approche de
la fin du siècle, le métal semble plus volontiers
employé seul, fondu et repoussé.
Le XVIe siècle apporte en outre un raffinement
dans la vie quotidienne avec de nouveaux
ustensiles tels que la fourchette.

Le XVIIe siècle
Le début du siècle garde des formes inchangées
par rapport au siècle précédent.
En France, une période particulièrement
brillante fut celle du règne de Louis XIV, dont
les énormes commandes permirent la consti-
tution du célèbre mobilier d'argent de la galerie
des Glaces de Versailles, exécuté dès les années
1660 par une nombreuse équipe d'orfèvres que
domine Claude Ballin. Tables, miroirs,
guéridons, chenets, lustres, vases et autres
objets dessinés par Charles Le Brun constituent
un ensemble d'une ampleur incomparable
admiré de tous les contemporains.
Cet ensemble fut, comme nous l’avons vu,
intégralement envoyé à la fonte pour des
raisons financières par le roi lui-même en 1689,
suivi par la noblesse.
C’est pourquoi l’argenterie du XVIIe siècle
français est très rare.
De plus, la révocation de l’édit de Nantes a
entraîné la fuite à l’étranger des orfèvres
huguenots qui ont exporté le savoir-faire

français et ont permis la diffusion du goût de
notre pays dans toute l’Europe.

Le XVIIIe siècle
Nicolas Delaunay, orfèvre du roi, personnalité
marquante de la fin du règne de Louis XIV, a
joué un rôle de premier plan dans la définition
d'un style nouveau, plus léger, véritable
introduction à l'art du XVIIIe siècle. 
Ce style, auquel on a donné d'une manière très
large le nom de Régence, est en fait celui du
premier tiers du XVIIIe siècle.
A partir des années 1725, s’épanouit en France
le style rocaille qui, déformé à l’étranger,
sombre dans le style rococo.
Les grands orfèvres français de la période sont
innombrables : 
- À Paris : Thomas et François-Thomas Germain,
Antoine-Sébastien Durand, les Balzac, les
Cousinet, François Joubert, les Roettiers…
- À Toulouse : Les Sanson, les Vinsac…
- À Strasbourg : Jacques Henri Alberti, Jean
Henry Oertel.
- À Montpellier : Les Bazille.

Grande cuillère à olives en argent, fin XVIIIe s.

Vers 1760, la découverte d’Herculanum suscite
un engouement pour l’Antiquité et, tout comme
les meubles qui deviennent « à la grecque »,
l’argenterie s’assagit.
C’est le néo-classicisme dont les premières
manifestations dans l'orfèvrerie se font sentir
chez François-Thomas Germain et chez
Jacques-Nicolas Roettiers ; de ce dernier,
citons le célèbre service Orloff, commandé par
Catherine II en 1770 (Louvre et musée
Camondo). 
La Révolution française va détruire de
nombreux chefs d’œuvre d’orfèvrerie tant
religieuse que civile pour faire face à un grand
effort de guerre.

Le XIXe siècle
Avec l’avènement de Napoléon Ier, le faste est à
nouveau au goût du jour.
Tous les orfèvres du début du XIXe siècle, y
compris les plus grands, sont souvent des
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hommes formés au XVIIIe. Henry Auguste, fils
de Robert Joseph Auguste, illustre parfaitement
ces liens ; on lui doit le « grand vermeil »,
service de table commandé pour le sacre de
l'empereur en 1804 (Fontainebleau). 
Autre fournisseur de la cour, Jean-Baptiste
Claude Odiot avait accédé à la maîtrise dès
1785 ; il livra en 1811 la grande toilette de
Marie-Louise, et le berceau du roi de Rome,
conservé à Vienne. 

Cafetière et pot à lait en métal argenté de style

Empire.

Enfin, Martin Guillaume Biennais, qui fut sans
aucun doute le plus grand orfèvre de l'Empire,
travaillait non seulement pour les souverains
français, mais aussi pour les cours étrangères ;
sa production, très abondante, se signale
toujours par sa qualité et son élégance.

Huilier en argent d’époque Empire.

Sous la Restauration, le néo-classicisme se
prolongea quelques années ; les œuvres de
Jean-Charles Cahier ou de Jacques-Henri
Fauconnier en sont de bons exemples.
Toutefois apparurent bientôt les symptômes
d'un profond renouvellement : la redécouverte
des styles du passé, et plus précisément celui de
la Renaissance ; François Durand, Benoît
Marrel et surtout Froment-Meurice illustrent
particulièrement cette tendance ; ce dernier
surtout, souvent comparé à Cellini, et très
admiré par ses contemporains, n'hésita pas à
conjuguer les sources les plus disparates ; ainsi,
la toilette qu'il exécuta entre 1845 et 1851 pour
la duchesse de Parme (musée d'Orsay, Paris),
triomphe de l'éclectisme, reflète-t-elle à la
fois le Moyen Âge, la Renaissance et le style
Louis XIV. En même temps, certaines
techniques oubliées sont remises à l'honneur,
telle celle des émaux, auxquels se joignent
volontiers des éléments de pierre dure. 

Au même moment, Charles Odiot, champion
de l'influence anglaise, jouit aussi d'une grande
renommée. Dès 1827, il s'illustra dans
l'imitation du style anglais du XVIIIe siècle ; il
en découla une inspiration : le néo-rocaille. 
Le second Empire assista à l'épanouissement
de ces diverses tendances. Charles Christofle
sut de son côté tirer habilement parti de
nouveaux matériaux dont le caractère

Samovar en métal

argenté anglais, fin

du XIXe s.
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économique « démocratisa » l'orfèvrerie ; à
partir de 1844, en collaboration avec le baron
de Ruolz, il fut un des premiers à utiliser les
procédés galvanoplastiques d'argenture ;
désormais, l'orfèvrerie était à la portée de la
petite bourgeoisie.

Le XXe siècle 
Art nouveau, Art déco, tendances contem-
poraines.
Jusque vers 1890, l'orfèvrerie ne s'écarta guère
des tendances précédentes. C'est en Lucien
Falize qu'il faut voir le précurseur de ce que
l'on allait bientôt appeler l'Art nouveau. Doué
d'une grande imagination poétique et pourvu
d'une solide culture littéraire, il voulait faire de
chaque objet un poème ; en cela, il illustre
parfaitement les liens qui unissent l'Art
nouveau et le symbolisme. Dès 1878, dans son
plat « au céleri » (musée des Arts décoratifs,
Paris), apparaissent les caractères d'un
véritable renouvellement : lignes courbes
omniprésentes, végétaux traités en toute
liberté, dont la source inavouée et indéniable,
le rocaille, n'en est pas moins totalement
transfigurée ; l'historicisme était enfin remis en
question. 
Les années qui précédèrent l'Exposition de
1900 consacrèrent la victoire de ce nouveau
style ; les œuvres de Falize, Vever, Cardeilhac,
Lalique ou Christofle l'adoptèrent sans
condition. Pourtant, le public se lassa très vite
des formes sinueuses de l'Art nouveau et
marqua jusqu'en 1914 sa préférence pour le
pastiche. 
Au lendemain de la guerre, l'univers culturel
hérité du XIXe siècle était bel et bien révolu.
Comme tous les autres secteurs de la création
artistique, l'orfèvrerie dut se tourner vers de
nouveaux horizons. 
Des formes nouvelles très épurées étaient
apparues principalement à Vienne avec le
« Sezessionstil » dans l’extrême fin du XIXe

siècle.
Avant la guerre, le cubisme, successeur de cette
école viennoise, avait révolutionné la création

dans le domaine de la peinture et de la
sculpture ; depuis lors, les nouvelles théories
que Gropius enseignait à Weimar au Bauhaus
condamnaient la profusion d'ornements qui
caractérisait l'art occidental depuis plusieurs
siècles. 

Saucière ovalisée avec sa cueillère d’origine à tête de

cygne, métal argenté, vers 1940.

Certes, l'orfèvrerie, art du luxe par excellence,
ne pouvait rompre purement et simplement
avec son passé, auquel elle resta fidèle au
moins dans le domaine de la qualité. 
Les formes, en revanche, furent fondamen-
talement renouvelées ; on put le constater à
l'exposition des Arts décoratifs de 1925, qui
devait donner son nom au style nouveau,
baptisé « Art déco ». 
En matière d'orfèvrerie, les créateurs se
rallièrent rapidement aux nouvelles tendances,
en particulier Jean Tetard, Aucoc, Saglier,
Ravinet d’Enfert. Le plus célèbre fut sans
aucun doute Jean Puiforcat dont le style ample,
robuste et puissant, reposant sur une grande
science mathématique des proportions, doit
être considéré comme le dernier représentant
d'une longue tradition. 
En revanche, celle-ci ne devait guère trouver
durant la seconde moitié du XXe siècle, un
cadre bien propice à sa survie ; le coût de la
matière première, progressivement remplacée
par des métaux moins nobles, aluminium,
acier, plaqué, a considérablement réduit la
création. 

Les poinçons 
Si l'or et l'argent présentent naturellement par
leur couleur et leur éclat les qualités
esthétiques qui sont à l'origine de leur prestige,
Utilisés à l'état pur, ils n'offrent pas la
résistance mécanique exigée par les objets dont
ils constituent la matière. 
Pour cette raison, ils subissent un alliage avec
un autre métal, en l'occurrence le cuivre, qui
leur apporte dureté et solidité. La quantité de
métal non précieux ainsi introduite, définit ce
qu'on appelle le titre, qui a varié selon les
époques et selon les pays. En effet, les métaux
précieux, à la fois appréciés pour leurs qualités

Paire de coupes

à sorbet, en métal

argenté

« Sezessionstil »,

Vienne, vers 1900.



esthétiques et intimement liés aux échanges
commerciaux et aux activités économiques,
jouaient un rôle ambigu ; il devint donc
nécessaire de surveiller de près la régularité du
titre ou « aloi ». Ainsi s'expliquent les
poinçons, apparus dans l'empire byzantin dès le
VIe siècle, et dont l'usage se généralise en
Europe au Moyen Âge.
De plus, l’apposition de ces poinçons permet
au fisc de prélever des taxes qui sont une
ressource  non négligeable pour les autorités
politiques.

LES OBJETS 

Les aiguières 
Les aiguières sont un symbole de richesse.
Elles servaient à l’origine à contenir l’eau qui
était versée cérémonieusement sur les mains
des convives et était recueillie dans un bassin.
Cet usage se pratiquait entre les plats dès lors
qu’il n’y avait pas de fourchettes.
Vers 1720, l’aiguière change de fonction,
l’usage de la fourchette s’est répandu et il n’y a
plus lieu de se rincer les doigts au cours du
repas. L’aiguière devient un objet servant à la
toilette ou à servir l’eau.

Les couverts
Le couteau est dès l’origine un ustensile
personnel.
À Pézenas, la famille Tarniquet a ouvert, en
1885, une coutellerie sur le cours Molière. Cet
atelier a été repris par un membre de la famille,
M. Jacquet qui a poursuivi l’activité jusqu’en
1958.
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L’orfèvrerie ancienne dans la généralité de
Montpellier :
Au début du XIIIe siècle, la ville impose à
ses orfèvres l’obligation de faire apposer
sur leurs productions le poinçon MOP qui
est le plus ancien du monde occidental. Au
début du XVe siècle, sur l’ordre du roi de
France, ces lettres sont remplacées par
l’écu de la ville « d’argent au tourteau de
gueules ». En 1631, ce poinçon est remplacé
par un trèfle surmonté d’un A couronné.
Puis, à partir de 1672, les poinçons sont
renouvelés tous les six ans. Dans cette
même généralité, quelques trente-six villes
avaient leurs poinçons. Ainsi à partir du
XIIIe siècle la marque BEZES fut utilisée
pendant quatre siècles par Béziers. 
Nous présentons une paire de flambeaux de
Pézenas de l’atelier du maître-orfèvre,
Laurent Ledenat (1683-1747), revêtus du
poinçon de sa veuve qui avait poursuivi
l’activité.

Flambeau (1748) d’une paire de l’atelier de Laurent

Ledenat, revêtue du poinçon de sa veuve qui avait

poursuivie l’activité.

1. Poinçon en usage à Pézenas de 1744 à

1750.

2. Poinçon d’orfèvre : Veuve Ledenat à

Pézenas (1748-1752).

3. Poinçon de jurande : Pézenas 1748. Il

était apposé par la communauté des

orfèvres. 
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Les fourchettes existent antérieurement au
XVIe siècle mais elles ne sont que des objets de
cuisson ou de service. Ce n’est qu’avec
Catherine de Médicis que l’usage de la
fourchette de table se répand sur les tables des
personnes de qualité.

Les grands services de table, jusqu’au milieu
du XIXe siècle, ne comportent pas de couverts
à poisson qui sont d’origine anglaise et qui,
encore aujourd’hui, contrairement à l’usage
français, sont disposés sur la table « à l’anglaise »
c'est-à-dire les dents de fourchette levées et la
cuillère disposée sur son dos.

Aiguières. 

A gauche, en étain du

XVIIe s., poinçon de

David Canonge et

contrôle de Pézenas

pour l’étain fin, 1700.

A droite, fin du XIXe s.

par Boin-Taburet,

à Paris.

Couteaux à fruits

de style Directoire

aux manches

et lames d’argent.

Ci-contre :

- En haut, couverts à poisson, argent et nacre,

Angleterre, fin du XIXe s.

- Au milieu, couverts à servir le poisson, France, fin

du XIXe s.

- En bas, couverts à entremets en vermeil, époque

Napoléon III.
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Les casseroles et réchauds
Les casseroles en argent se répandent au cours
des XVIIIe et XIXe siècles (la plupart de ces
objets sont poinçonnés « au coq »). Ce sont des
objets de nécessaires de voyage, de maintien au
chaud de la bouillie des enfants ou encore de
casseroles  à sauces.

Réchaud métal argenté XVIIIe s.

Réchaud en métal argenté, avec sa cloche, fin XIXe s.

Les réchauds à esprit de vin ou alcool
accompagnent ces casseroles dans les
nécessaires de voyage et  servent également à
chauffer l’eau du thé.

Les écuelles à bouillon 
L’écuelle est un objet individuel qui n’est
jamais en série ni en paire. Ce n’est pas un
récipient figurant dans la salle à manger mais
dans la chambre. Elle sert pour le bouillon du
matin ou pour le repas des malades et des
accouchées.
C’est également un cadeau de naissance
apprécié. Objet de luxe, l’écuelle, comme
l’aiguière, est de facture particulièrement
soignée. Il n’en existe pas de médiocres. 

Salières et moutardiers 
Dans les temps anciens, le sel qui sert à
assaisonner et surtout à conserver les aliments,
est un produit important taxé par la gabelle.
Jusqu’au XVIe siècle les salières sont des objets
décoratifs prisés. Benvenuto Cellini a créé une
salière en or rehaussée d’émail et de gemmes
pour François Ier.

Au XVIIIe siècle et plus spécifiquement sous
Louis XVI, vont apparaître des salières de
cristal (bleu la plupart du temps) logées dans
des montures d’argent et souvent accolées à des
poivrières. Ces ustensiles sont accompagnés de
moutardiers.

A gauche, écuelle à bouillon avec son

couvercle, étain de l’atelier Canonge,

Pézenas, XVIIIe s.

A droite, écuelle à bouillon avec son

couvercle, argent, XVIIIe s.

Moutardier

Charles X,

en argent et cristal

bleu, vers 1820.

Salière Louis XVI, en

argent et cristal bleu.



Sucriers, drageoirs et confituriers 
Le drageoir est un objet dans lequel on
enfermait dès le XVe siècle non pas des dragées
mais des sucreries parfois poisseuses, des fruits
confits et des confitures sèches comme le
cotignac d’Orléans.
Ces objets ont disparu à partir du XVIIe siècle
au profit de bonbonnières de taille plus
modeste ou encore de coupes ouvertes ou
fermées.
Le confiturier se confond à l’origine avec le
drageoir. Il acquiert son importance au début du
XIXe siècle et tend à disparaître sous Louis-
Philippe.
Le sucrier, jusqu’au début du XVIIIe siècle, est
un saupoudroir en forme de balustre surmonté
d’un dôme ajouré.
Sous Louis XV apparaissent les sucriers de
forme oblongue, avec un couvercle échancré
où est placée une cuillère saupoudreuse
ajourée.

Sucrier en porcelaine de Saint-Clément, XVIIIe s.

Sous Louis XVI, ces sucriers vont ressembler
en plus grand, aux salières et moutardiers et
être en cristal bleu enchâssé dans des montures
d’argent.
À l’époque Empire, les sucriers deviennent
beaucoup plus imposants, en cristal blanc
montés dans de l’argent ou du vermeil, avec
des formes « à l’antique ».

Rafraichissoirs et verrières
Les rafraîchissoirs sont des récipients dans
lesquels on place les bouteilles ou les carafes
pour refroidir leur contenu. 
Les verrières sont des ustensiles essentiels du
service à la française du XVIIIe siècle. À cette
époque, les verres ne sont pas posés devant les
convives pour éviter les accidents mais sont
apportés sur commande à chacun par les
serviteurs.

Verrière en faïence de Moustiers, XVIIIe s.

Avant cette opération, ils reposent dans les
verrières contenant de l’eau froide ou glacée. 
Ces objets ne sont plus utilisés et sont de nos
jours des objets de décoration.

Verseuses et services à thé
C’est dans la seconde partie du XVIIe siècle
qu’apparaissent à la cour, le café, le thé et le
chocolat.
Ce sont des nouveautés exotiques considérées
comme des potions thérapeutiques. Cependant,
la vulgarisation de ces produits se répand au
siècle suivant et des formes spécifiques à
chacun apparaissent : verseuses à poignées
latérales, cafetières à anse opposée au bec
verseur et de forme haute, théière plus ventrue
et chocolatière haute pourvue d’un couvercle
ouvert où on passe un batteur de bois.

Service à thé et à café, argent, Napoléon III.

Sous Napoléon III, apparaissent dans tous les
intérieurs bourgeois, des services complets
avec des plateaux assortis.

Gobelets ou timbales 
Le gobelet est un verre à boire, souvent
personnalisé, qui n’est pas réservé aux enfants
ni aux pensionnaires.
Les gens de qualité avaient le leur à leur chiffre
ou à leurs armes.
Ces objets étaient en or, en vermeil ou en
argent, certains sont couverts ou pourvus d’un
écrin de maroquin pour le voyage.
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Ecrin de baptême, comportant une timbale et des

petits couverts, XIXe s.

Légumiers, soupières, pots à oille et terrines 
Dans les services de prestige du XVIIIe siècle,
on ne trouve pas de soupières ni  de légumiers
mais des terrines et des pots à oille.
Le pot à oille est rond accompagné d’une
cuillère à pot ronde en forme de louche.
La terrine est de forme ovale avec une cuillère
à ragoût allongée.
Terrines et pots à oille figurent par séries de quatre
dans les grands services royaux ; ils sont destinés
à contenir les gibiers et viandes en sauce.
Les soupières et légumiers sont en principe des
objets plus bourgeois et plus quotidiens.

Soupière en porcelaine tendre de la manufacture de

Coldon, Angleterre, fin XIXe s.

Nécessaires de voyage 
Ces nécessaires, contenus dans des coffres en
bois exotique, sont conçus de manière très
fonctionnelle ; ils contiennent tout ce qui est
utile à son propriétaire, tant pour la toilette que
pour la table.

Petit nécessaire de voyage en vermeil vers 1850.

Dans un petit coffret de bois précieux sont réunis

couteau, fourchette, petite et grande cuillère, cure-

dents et tire-bouchons.

Ce n’est que vers 1780 qu’apparaissent les
nécessaires de voyage ou de campagne pour
hommes ou pour femmes qui ont pris un grand
essor lors des guerres napoléoniennes dans les
bagages des officiers supérieurs.

LES ETAINS
L’étain est un métal que les hommes ont
travaillé depuis les temps les plus reculés. Dans
la préhistoire, il apparait très tôt et, mélangé
avec le cuivre, entre dans la composition du
bronze. Facile à travailler en raison de son
faible point de fusion, qui rend facile sa mise en
œuvre, il a remplacé les vaisselles de terre cuite
dans les intérieurs modestes.
Cependant, c’est un métal mou qui se déforme
à la pression.
C’est pourquoi il n’a été utilisé que pour
confectionner des plats, des assiettes, des
gobelets, des cuillères (peu de fourchettes qui
sont trop molles).
Les étains, comme les pièces d’argenterie, étaient
soumis à une législation stricte. Ils devaient sortir
de l’atelier d’un maître reçu dans la Communauté
d’étain, ils étaient revêtus de poinçons qui
permettaient de garantir l’aloi (c'est-à-dire la
qualité de l’alliage qui renforce l’objet).
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Habituellement, l’étain fin était marqué sous
l’objet tandis que l’étain commun recevait sa
marque au-dessus.
Outre ces poinçons, des poinçons de ville
étaient apposés.
À Pézenas, nous pouvons noter des poinçons
de contrôle de la ville et des poinçons de maître
comme celui de David Canonge dont plusieurs
créations sont présentées dans notre exposition.

LES CARAFES ET VERRES
Le verre
L’origine du verre est très ancienne. Pline
l’Ancien attribue son invention aux phéniciens
qui auraient constaté que  la fusion du sable en
présence de roches de natron (une variété de
soude) produisait un nouveau matériau : le
verre. Cependant, la matière constituant le
verre a été utilisée en Mésopotamie dès le Ve

millénaire av. J.-C. pour la glaçure des poteries.
Vers 1500 av. J.-C., l’Egypte a tiré profit de
cette découverte et a utilisé celle-ci pour créer
des émaux par addition d’oxydes métalliques et
produire ensuite de la verrerie.
Ce n’est qu’au VIe siècle av. J.-C. qu’apparaît le
verre transparent. Puis entre les IIIe et IIe siècles

av. J.-C. ce verre, qui était jusqu’alors moulé,
va être soufflé. Une grande variété d’objets,
aux formes plus légères et plus libres, va
pouvoir être produite.
Son essor ne fait que croître à partir de cette
découverte et les verriers, notamment
vénitiens, vont parfaire la technique pour
façonner des pièces de qualité, en particulier à
partir du XVIe siècle.

Le cristal
La découverte du cristal au XVIIe siècle, a été
fortuite. En Angleterre, vers 1675, Georges
Ravenscroft a ajouté  à la composition du verre
de l’oxyde de plomb qui devait accélérer la
fusion. Le produit de cet alliage, à sa grande
surprise, fut qu’il obtenait un verre à la
limpidité, l’éclat et la sonorité inégalés.

Gobelets en cristal doré, époque Louis XVI.

Verre de la cristallerie de St-Louis, milieu du XXe s.
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Saupoudoir à sucre

en étain, poinçon de

Charles Navelle,

maître à Paris, 1674.
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Ce n’est qu’en 1767 que la verrerie de Münztal
(l’ancêtre de la cristallerie de Saint-Louis) va
produire les premiers verres de cristal français.
Au XIXe siècle, la France comptait plusieurs
cristalleries dont les principales étaient : Saint-
Louis, Baccarat, Clichy. 
Diverses manufactures existent à l’étranger parmi
lesquelles il convient de retenir les cristalleries
de bohême.
Aux alentours de 1900, dans l’Est de la France,
l’Ecole de Nancy va, avec Emile Gallé et
Auguste Daum, apporter des formes nouvelles.
Ces novateurs seront suivis par René Lalique.

Variétés de verres de cristal
Les verres peuvent être taillés ou gravés.

Carafe en cristal à monture d’argent, fin XIXe s.

Il existe, également, des verres de couleur,
teintés dans la masse ou doublés par la
superposition de couches de cristal de couleur
(Bohême).

L’usage des verres
Jusqu’au XIXe siècle, les verres ne figurent pas
sur la table. Ils sont placés sur une desserte
dans des verrières où ils sont tenus au frais. Les
convives demandent aux personnes de service
de leur apporter les verres contenant la boisson.
Avec la mise de table « à la russe », les verres
sont placés au dessus des assiettes avec chacun
une forme, une taille et une fonction spécifique.

On trouve alors des verres à champagne
(coupes ou flûtes), des verres à eau, à vins
ainsi que des verres pour les alcools, servi
au salon, après les repas. 

LE LINGE DE TABLE
Nous avons vu que la table a évolué dans
l’histoire et que, dès le Moyen Âge, les tables
étaient dressées sur des tréteax dans la salle
commune et que les ustensiles de table étaient
recouverts de linges. D’où les expressions
« dresser la table » et « mettre le couvert ».
Cette tradition a perduré jusqu’au XVIIe siècle.
Louis XIV prenait ses repas dans sa chambre
où était apportée une table.
Il va sans dire que, selon le rang des maîtres de
maison, les étoffes variaient en qualité.
Les nappes peuvent, comme aujourd’hui, être
de simple tissage ou incrustées de dentelles
voire intégralement de dentelle.
Les tissus peuvent être du lin, du coton ou
d’autres étoffes plus recherchées.
Quant aux dentelles, elles sont très variées et
proviennent de grands centres tels Venise dont
les productions sont résistantes au lavage.
Bien entendu, ces nappes sont accompagnées
de serviettes assorties.

Dominique Lemaitre-Mory

Service à bière en

faïence de Creil et

Montereau, fin XIXe s.

Nappe en broderie et

dentelle, fin XIXe s.


