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Les peintures



[ΩŀǊǘ Řǳ ·±LLLŝƳŜ ǎƛŝŎƭŜΦ
Å[Ŝǎ ǆǳǾǊŜǎ ǇŜƛƴǘŜǎ ŎƻƭƭŜŎǘƛƻƴƴŞŜǎ ǇŀǊ ƭŜ ŎƻǳǇƭŜ  /ƻƎƴŀŎǉ κ WŀȅΣ 

richissimes fondateurs du magasin «La Samaritaine» à Paris, 
permettent de témoigner de la variété de la peinture au XVIIIème 
siècle. 
ÅLa petite collection du musée contient les plus grandes «signatures», 

françaises et italiennes notamment, et en plus un Rembrandt de 
jeunesse. Il y manque juste un tableau de Watteau et un pastel de 
Rosalba Carriera. 
ÅOn peut diviser cette collection en 3 groupes:
ÅLes peintures «galantes» et sérieuses
ÅLes paysages réels et imaginaires
ÅLes portraits

ÅMais avant de commencer le 18èmeΣ ǊŜƎŀǊŘƻƴǎ ǳƴ ŎƘŜŦ ŘΩǆǳǾǊŜ Řǳ 
17ème.



Introduction: Rembrandt «[ΩŀƴŜǎǎŜ ŘŜ .ŀƭŀŀƳ», 1626, 63x46 
cm

ÅBalaam veut aller maudire les juifs. Son ânesse 
ǊŜŦǳǎŜ ŘΩŀǾŀƴŎŜǊ Ŝǘ .ŀƭŀŀƳ ƭŀ ŦǊŀǇǇŜΦ 9ƭƭŜ ƭǳƛ 
répond en parlant! Reconnaissant le message divin,  
Balaam va bénir les juifs.
ÅRembrandt a 20 ans quand il peint ce tableau et il y 

déploie sa technique brillante, typique de «ƭΩŞŎƻƭŜ 
hollandaise» : précision, éclat des couleurs, 
textures parfaitement rendues.
ÅMais sa manière personnelle se devine: les 3 
ǇŜǊǎƻƴƴŀƎŜǎ ŎŜƴǘǊŀǳȄ όŀƴƎŜΣ .ŀƭŀŀƳ Ŝǘ ƭΩŃƴŜǎǎŜύ 
formant un triangle, sont en pleine lumière. 
5ŜǊǊƛŝǊŜ ŘŜǳȄ ǎƛƭƘƻǳŜǘǘŜǎ ǎŜ ŘŜǾƛƴŜƴǘ Řŀƴǎ ƭΩƻƳōǊŜΦ 
Cela deviendra un élément majeur du Rembrandt 
de la maturité 
ÅLƭ ȅ ŀ ŘŜ ƭΩŀŎǘƛƻƴΣ ŀǳ ƎŜǎǘŜ ǾŞƘŞƳŜƴǘ ŘŜ .ŀƭŀŀƳ 
ǊŞǇƻƴŘ ŎŜƭǳƛ ŘŜ ƭΩŀƴƎŜΣ Ŝǘ ƭΩŜȄǇǊŜǎǎƛƻƴ ŘŜ ƭΩŃƴŜǎǎŜ 
qui parle. 



Détail
ÅCe détail révèle le sens de la couleur du jeune peintre, sa capacité à rendre les 

textures: fourrure des manches, fils de soie de la ceinture, cheveux et barbe du 
prophète, ses papiers

Å[ΩŃƴŜǎǎŜ ŜƭƭŜ 
aussi est décrite 
avec beaucoup 
de vérité et sur 
les bras du 
prophète 
apparaissent les 
veines, témoins 
de son effort et 
de son courroux.

ÅLes drapés, aussi 
ōƛŜƴ ŘŜ ƭΩŀƴƎŜ 
que du prophète, 
sont simples mais 
efficaces. 



Détail (2)

ÅAu premier plan une singulière 
ƴŀǘǳǊŜ ƳƻǊǘŜ ŘΩǳƴŜ ǇƭŀƴǘŜ ŀǳ 
bord de la route, que Rembrandt 
restitue non seulement par des 
couleurs différenciées, mais aussi 
par des empâtements plus ou 
moins «gras».

ÅLa juxtaposition des tons crée un 
effet de « vérité»: les feuilles 
rugueuses de cette plante, aux 
aspérités plus ou moins exposées 
à la lumière, sont rendues avec 
ŘŜ ǇŜǘƛǘǎ ŎƻǳǇǎ ŘŜ ǇƛƴŎŜŀǳ ŘΩǳƴŜ 
pâte plus ou moins riche. 



Les peintures galantes et sérieuses



François Boucher, «le repos des nymphes», 1745, 84x130 cm

ÅBoucher (1703-1770), est un peu oublié de nos jours, ses jeunes femmes dénudées 
dans une campagne idyllique, apparaissent comme superficielles et artificielles

ÅLa notice du musée (sur 
Internet) nous précise que cette 
ǆǳǾǊŜ Şǘŀƛǘ ƛƴƛǘƛŀƭŜƳŜƴǘ ǳƴ 
« dessus de porte», de forme 
« chantournée», qui a été 
agrandie plus tard pour en faire 
un rectangle. 

ÅLƭ Ŧŀǳǘ ƭΩƛƳŀƎƛƴŜǊ ƛƴǎŞǊŞŜ ŀǳ 
ŘŜǎǎǳǎ ŘΩǳƴ ǇŀǎǎŀƎŜΣ Řŀƴǎ ǳƴ 
décor lambrissé blanc et or.

Å/ΩŜǎǘ ŘƻƴŎ ƭΩŞƭŞƳŜƴǘ ŘŞŎƻǊŀǘƛŦ 
qui est mis en avant. Ses 
couleurs dominantes froides 
(bleu et gris) contrastent avec le 
blanc du lambris, et font 
ressortir la pâleur laiteuse des 
nus féminins.

ÅCeux-ci sont vus de près.



Suite
Å5ƛŀƴŜ ŘŞƭŀŎŜ ǎŀ ŎƘŀǳǎǎǳǊŜ ǇƻǳǊ ŀƭƭŜǊ ǇǊŜƴŘǊŜ ǳƴ ōŀƛƴΦ [ΩŀǳǘǊŜ ǇƛŜŘ Ŝǎǘ ŘŞƧŁ Řŀƴǎ ƭΩŜŀǳΦ [ŀ ǇƻǎŜ 

est naturelle, mais il y a un paradoxe. Ces déesse et nymphes sont vues comme de jeunes filles 
ŘŜ ƭΩŞǇƻǉǳŜΣ ŎŜ ǉǳƛ Ŧŀƛǘ Řǳ ǘŀōƭŜŀǳ ǳƴŜ ǆǳǾǊŜ ζsensuelle».

ÅOr Diane, déesse chaste qui mettait 
à mort ceux qui la regardaient 
même par inadvertance (Actéon), 
est ici complaisamment exhibée : 
.ƻǳŎƘŜǊ Ŝǎǘ ǳƴ ǇŜƛƴǘǊŜ ŘΩǳƴŜ ƛǊƻƴƛŜ 
discrète.

ÅIl montre son immense savoir faire 
dans la représentation des nus, en 
le cachant sous le prétexte 
« mythologique».

ÅLe cadre est irréel, arbitraire: la 
rivière est une flaque, les arbres 
sont gris, feuillage compris. On est 
dans la fable. 

Å/Ŝƭŀ ŎƻƴǘǊŀǎǘŜ ŘΩŀǳǘŀƴǘ Ǉƭǳǎ ŀǾŜŎ ƭŜǎ 
formes bien «réelles» des 4 jeunes 
filles. /ΩŜǎǘ aussi ƭΩƛǊƻƴƛŜ ŘŜ .ƻǳŎƘŜǊΦ



Détails
ÅBoucher a du «métier ». Pour preuve cette 

splendide nature morte de gibier, dont son ami 
Oudry était le spécialiste. 

ÅLes textures (fourrures, plumages, métal) sont 
rendues avec une précision remarquable.  

ÅLe tableau a peu de couleurs, mais le jaune 
et le bleu des vêtements de la nymphe au 
premier plan mettent bien en valeur sa 
carnation.

Å[Ŝǎ ǾƛǎŀƎŜǎ ǎƻƴǘ ƛƴŜȄǇǊŜǎǎƛŦǎ Ƴŀƛǎ ŎŜ ƴΩŜǎǘ 
pas cela que regarde le spectateur.  



Boucher «La belle cuisinière», ~1735, 55x43 cm

Å5ΩƘŀōƛǘǳŘŜ ƭŜǎ ƛŘȅƭƭŜǎ ŀƳƻǳǊŜǳǎŜǎ ŘŜ .ƻǳŎƘŜǊ ǎŜ 
déroulent dans une campagne de carton pâte entre 
faux «berger et bergère».

ÅLŎƛ ŀǳ ŎƻƴǘǊŀƛǊŜΣ Ŝǘ ŎΩŜǎǘ ǊŀǊŜΣ ƭŀ ǎŎŝƴŜ ǎŜ ǇŀǎǎŜ Řŀƴǎ 
une vraie cuisine paysanne faite de terre battue, 
ǎƻƳōǊŜ Ŝǘ ǊŜƎƻǊƎŜŀƴǘ ŘΩŀǊǘƛŎƭŜǎ ŘŜ ƳŞƴŀƎŜ Ŝǘ ŘŜ 
fruits et légumes. Le désordre ménager reflète le 
ŘŞǎƻǊŘǊŜ ŀƳƻǳǊŜǳȄΦ /ΩŜǎǘ ƛŎƛ ŀǳǎǎƛ ƭΩƻŎŎŀǎƛƻƴ ǇƻǳǊ 
Boucher de montrer sa science des natures mortes 
ό.ŀǎǎƛƴŜ Ŝƴ ŎǳƛǾǊŜΣ ǘƻƴƴŜŀǳ ŘŜ ōƻƛǎΣ ŎƘƻǳΧύ

ÅOn se croirait dans un tableau hollandais, pourtant 
les personnages, eux, sont bien dans le «style 
Boucher»: grands yeux noirs, joues rouges.  

Å[ΩƘƻƳƳŜ ŀ ŘŞƧŁ ǎŀƛǎƛ ƭŀ ƧŜǳƴŜ ŦƛƭƭŜ ŀǳ ŎƻƭƭŜǘΣ ŜƭƭŜ Ŝǎǘ 
ǇǊşǘŜ Ł ǎΩŀōŀƴŘƻƴƴŜǊ Υ WŀƳŀƛǎ ǳƴ ǇŜƛƴǘǊŜ ƘƻƭƭŀƴŘŀƛǎ 
ƴΩŀǳǊŀƛǘ ŎŀǇǘŞ ǳƴ ǘŜƭ ƛƴǎǘŀƴǘΦ /ΩŜǎǘ ƭŀ ζgalanterie 
française», même dans les milieux les plus 
humbles. 

ÅCe télescopage des styles, hollandais et français, 
est saisissant. 



Fragonard: Perrette et le pot au lait, 1770, 53x63 cm

ÅAvec Watteau et Boucher, Fragonard (1732-
1806) est le 3ième spécialiste de la «galanterie 
française». La forme du tableau évoque un 
dessus de porte.

ÅCǊŀƎƻƴŀǊŘ ǎŀƛǎƛǘ ƭΩƛƴǎǘŀƴǘ ŘŜ ƭŀ ŦŀōƭŜ ƻǴ ƭŀ 
jeune femme est tombée, son pot se 
répandant par terre. 

ÅTout le style de Fragonard est présent. La 
ǘƻǳŎƘŜ Ŝǎǘ ǊŀǇƛŘŜ όƭŜ ŘŞŎƻǊ ƴΩŜǎǘ ƳşƳŜ Ǉŀǎ 
ŜǎǉǳƛǎǎŞΣ ŘŜǳȄ ǇŜǊǎƻƴƴŀƎŜǎ Řŀƴǎ ƭΩƻƳōǊŜ ǎƻƴǘ 
évoqués à grands traits), les couleurs sont 
brillantes : le rouge de la jupe, le blanc du lait 
et des manches, le jaune du corsage. 

Å[Ŝ ƳƻǘƛŦ ŎƻƴǘƛŜƴǘ ŘŜ ƭŀ ǎŜƴǎǳŀƭƛǘŞΥ ƭŀ ƧǳǇŜ ǎΩŜǎǘ 
ǊŜƭŜǾŞŜ Ŝǘ ƭΩƻƴ Ǿƻƛǘ ƭŜǎ ƧŀƳōŜǎ ŘŜ ƭŀ ƧŜǳƴŜ ŦƛƭƭŜΦ 
Selon la notice du musée, la chute de Perrette 
ŞǾƻǉǳŜǊŀƛǘ ƭŀ ǇŜǊǘŜ ŘŜ ǾŜǊǘǳ ŘΩǳƴŜ ƧŜǳƴŜ ŦƛƭƭŜ

Å/ΩŜǎǘ ǳƴŜ ŞǘǳŘŜ ǎǳǊ ƭŜǎ ǾƻƭǳǘŜǎΥ ǘƻǳǊōƛƭƭƻƴ ŘŜ 
la robe, fronces des manches du chemisier, 
cercles de fumée blanche; Celle-ci est une 
métaphore des illusions perdues de la jeune 
fille.



Boilly «[ΩƛƴŘƛǎŎǊŜǘ», 1795, 46x38 cm

ÅLouis Léopold Boilly (1761-1845) a vécu plusieurs 
ŞǇƻǉǳŜǎ ǉǳΩƛƭ ŀ ǘǊŀǾŜǊǎŞŜǎ ǎŀƴǎ ŘƻƳƳŀƎŜΦ tŜƛƴǘǊŜ 
ǇǊƻƭƛŦƛǉǳŜ Řǳ ǘǊƻƳǇŜ ƭΩǆƛƭ Ŝǘ ŘŜǎ ŀƭƭǳǎƛƻƴǎ ƎǊƛǾƻƛǎŜǎΣ 
ƛƭ ƴΩŀ Ǉŀǎ ƭŜ ǎǘŀǘǳǘ ŘΩǳƴ CǊŀƎƻƴŀǊŘ ƻǳ ŘΩǳƴ .ƻǳŎƘŜǊΣ 
mais a toujours trouvé une clientèle pour ses 
nombreuses oeuvres. 

Å Ici le désordre de la chambre pauvre, la poitrine 
dénudée, évoquent de jeunes femmes «de petite 
vertu ». Le baldaquin rouge et le polochon rayé sont 
des allusions sexuelles.

Å[ŀ ǎŎŝƴŜ ŜƴǘǊŜ ƭΩƘƻƳƳŜΣ ƭŀ ŎŀƴƴŜ ŘǊŜǎǎŞŜ Ŝǘ ƭŀ 
femme seins nus, au sourire coquin qui nous 
ǊŜƎŀǊŘŜΣ Ŝǎǘ ǇǊŜǎǉǳŜ ǘǊƻǇ ŜȄǇƭƛŎƛǘŜΦ /Ŝ ƴΩŜǎǘ Ǉŀǎ ǳƴ 
grand tableau, loin de là, il rappelle le «Verrou» de 
Fragonard, sans le génie.

ÅMais peint en 1794-95 après la Terreur, il témoigne 
que le genre léger est toujours resté de mode 
même à cette époque.  

ÅLa savoir faire du peintre se manifeste dans le rendu 
des textures, notamment les vêtements  et rubans, 
jetés sur la chaise.



Tiepolo le banquet de Cléopâtre, 1742, 50x69 cm

Å!ǾŜŎ ŎŜǘǘŜ ŜǎǉǳƛǎǎŜΣ ƻƴ Ŝǎǘ Řŀƴǎ ƭŜ ǘŀōƭŜŀǳ ŘΩƘƛǎǘƻƛǊŜΣ ƭΩŜȄŀŎǘ ƻǇǇƻǎŞ Řǳ ǇǊŞŎŞŘŜƴǘΦ ¢ƛŜǇƻƭƻ όмсфс-
мттлύ  ǎŜƳōƭŜ ǊŜƴŘǊŜ ƘƻƳƳŀƎŜ ŀǳȄ ƎǊŀƴŘŜǎ ǆǳǾǊŜǎ  ŘŜ ±ŞǊƻƴŝǎŜΦ 

ÅLe décor du portique aux 
colonnes cannelées, le 
bâtiment en terrasse peuplé de 
ǇŜǊǎƻƴƴŀƎŜǎ Ł ƭΩŀǊǊƛŝǊŜ ǇƭŀƴΣ 
Ƴŀƛǎ ǎǳǊǘƻǳǘ ƭΩŀǘǘƛǘǳŘŜ ŘŜǎ 
ŎƻƴǾƛǾŜǎ Ŝǘ ƭΩŞŎƭŀǘ ŘŜǎ ŎƻǳƭŜǳǊǎ 
des vêtements, on trouve tous 
ces éléments dans le style de 
Véronèse, qui a vécu 150 ans 
plus tôt. Il manque la clarté de 
la lumière, que Tiepolo mettra 
dans ses grands décors de 
plafond.
ÅIci il ravive la «grande 

manière» de peindre de ses 
aînés, mais il le fait avec sa 
technique à lui: une peinture 
rapide, des personnages aux 
attitudes presque hautaines. 



suite

Å¢ƛŜǇƻƭƻ ŀ ǎŀƛǎƛ ƭΩƛƴǎǘŀƴǘ ƻǴ ƭŀ ǊŜƛƴŜ 
approche la perle du gobelet. Elle 
ǊŜƎŀǊŘŜ ǎŜǎ ƛƴǾƛǘŞǎ ŘΩǳƴ ŀƛǊ ƘŀǳǘŀƛƴΦ 

ÅMarc Antoine est vêtu à la romaine 
avec un casque empanaché. La reine 
porte une robe à la mode du 16ème 
siècle, et le consul un costume oriental.

Å[ΩŜƴǎŜƳōƭŜ ŘŞƎŀƎŜ ǳƴŜ ƛƳǇǊŜǎǎƛƻƴ ŘŜ 
morgue aristocratique, que Tiepolo 
ǊŜǇǊŜƴŘǊŀ Řŀƴǎ ŘΩŀǳǘǊŜǎ ǘŀōƭŜŀǳȄΦ  

ÅCléopâtre a invité Marc Antoine et le consul romain Lucius Plancus. Pour montrer sa munificence, elle 
Ŧŀƛǘ ŘƛǎǎƻǳŘǊŜ ǳƴŜ ǇŜǊƭŜ ŘŜ ƎǊŀƴŘŜ ǾŀƭŜǳǊ Ŝƴ ƭŀ ƧŜǘŀƴǘ Řŀƴǎ ǳƴ ǾŜǊǊŜ ŘŜ ǾƛƴŀƛƎǊŜΣ ǉǳΩŜƭƭŜ ōƻƛǊŀΦ 

La version finale, à Melbourne, est beaucoup plus claire



Chardin «Nature morte au chaudron», 1735, 17x20 cm 

ÅUn bel exemple de nature morte, où 
Chardin (1699-1779), par sa technique 
particulière, donne beaucoup de 
« poésieη Ł ǎŜǎ ǆǳǾǊŜǎΦ 

ÅLe rebord de la table crée un élément 
de stabilité, et le couteau au bord 
όǉǳΩƻƴ ǊŜǘǊƻǳǾŜ Řŀƴǎ ǉǳŀǎƛƳŜƴǘ ǘƻǳǘŜǎ 
ses natures mortes) évoque la 
profondeur et rompt la monotonie des 
ŦƛƎǳǊŜǎ ŎƻǳǊōŜǎ ǇŜǳǇƭŀƴǘ ŎŜǘǘŜ ǆǳǾǊŜΥ 
chaudron, pilon, fruits, vase, tous 
ǊŀǇǇŜƭƭŜƴǘ ƭΩŜƭƭƛǇǎŜ ƻǳ ƭΩƻǾŀƭŜΦ

ÅLe tableau est presque monochrome 
dans les tons beige. La peinture est 
ƎǊǳƳŜƭŜǳǎŜΣ Ƴŀƛǎ Řŝǎ ǉǳΩƻƴ ǎΩŞƭƻƛƎƴŜ 
elle révèle tout son éclat, par exemple 
le fond brillant du chaudron, ou la 
lumière se reflétant sur le bois du 
mortier. Diderot avait déjà noté cela.



Les paysages réels et imaginaires

5ŀƴǎ ƭŜ ŘƻƳŀƛƴŜ ŘŜǎ ǇŀȅǎŀƎŜǎΣ ƭŀ ŎƻƭƭŜŎǘƛƻƴ /ƻƎƴŀŎǉ Wŀȅ Ŝǎǘ ŞŎƭŜŎǘƛǉǳŜΣ ǇǳƛǎǉǳΩƻƴ ȅ 
ǘǊƻǳǾŜ ǳƴ ǊŜǇǊŞǎŜƴǘŀƴǘ Řǳ {ƛŝŎƭŜ ŘΩhǊ ƘƻƭƭŀƴŘŀƛǎΣ ŘŜǳȄ ζvedutisti» italiens (dont 
Canaletto), un «peintre de ruines» français (Hubert Robert).



Jacob Van Ruisdael «Le vieux chêne», 1648, 24x33 cm

ÅRuisdael (1628-82)) est, à 
ƭΩŜȄŎŜǇǘƛƻƴ ŘŜ wŜƳōǊŀƴŘǘ Ŝǘ 
Veermer, le plus grand 
peintre de paysage 
hollandais du 17ème. 
ÅSes paysages à lui sont 

toujours «épiques», la 
nature y domine, 
représentée ici par une 
météo orageuse, un chêne 
puissant, qui est le «héros» 
du tableau, bien planté 
légèrement à droite, et qui 
occupe largement le centre.
ÅLa lumière perce à travers les 

ombres noires des nuages et 
des arbres, rendant  
ƭΩŀǘƳƻǎǇƘŝǊŜ ǘǊŝǎ ƭƻǳǊŘŜ.
Å[ΩƘƻƳƳŜ est rarement 

présent dans les tableaux de 
Ruisdael, qui célèbre la force 
de la Création Divine.



Canaletto «Vue du Grand Canal», 1725, 48x79 cm

ÅA gauche les 
« fabbriche nuove» 
édifiées par Jacopo 
Sansovino. 

ÅSous un ciel laiteux 
qui occupe plus de 
la moitié du tableau, 
la lumière dessine 
des ombres nettes 
sur les bâtiments, et 
la vie animée du 
Grand Canal est 
décrite avec soin : 
pêche, transport de 
marchandises, 
ƎƻƴŘƻƭŜǎ ǇǊƛǾŞŜǎΧ

ÅLa notice du musée 
évoque «une 
Venise de carte 
postale».  Mais 
contrairement à ce 
que dit le titre du 
ǘŀōƭŜŀǳΣ ƭŀ ǾǳŜ ƴΩŜǎǘ 
pas prise du Rialto. 

Å/ΩŜǎǘ ǳƴŜ ŘŜǎ ƛƴƴƻƳōǊŀōƭŜǎ ζveduteη ŘŜ ±ŜƴƛǎŜΦ /ΩŜǎǘ ƳşƳŜ ǳƴŜ 
ǊŞǇƭƛǉǳŜ ŀǳǘƻƎǊŀǇƘŜ ŘΩǳƴŜ ǆǳǾǊŜ ŎƻƴǎŜǊǾŞŜ Ł ²ƛƴŘǎƻǊΦ 



Canaletto «Vue du Canal de Santa Chiara», 1730, 48x79 cm
Å/ΩŜǎǘ ƭŜ ƳşƳŜ ŦƻǊƳŀǘ ǉǳŜ ǇǊŞŎŞŘŜƳƳŜƴǘΣ Ƴŀƛǎ ƭŜ ƭƛŜǳ ŀ ŎƘŀƴƎŞΦ /Ŝ Ŏŀƴŀƭ Ŝǎǘ Ǉƭǳǎ 

calme, mais moins «majestueux» que le Grand Canal. Il est en périphérie.
ÅCanaletto a 

commencé comme 
décorateur de 
théâtre et cela se 
voit. Les gondoles 
horizontales 
ǎΩŞŎƘŜƭƻƴƴŜƴǘ Řǳ 
premier plan à 
ƭΩƘƻǊƛȊƻƴΣ ƳŀǊǉǳŀƴǘ 
les différents plans. 

Å[ΩŀƴƎƭŜ ŘŜ ǾǳŜ Ŝǎǘ 
large, car Canaletto 
juxtaposait plusieurs 
ŎǊƻǉǳƛǎΣ ǉǳΩƛƭ Ŧŀƛǎŀƛǘ  
avec une «camera 
oscura», à partir de 
plusieurs points de 
vue légèrement 
décalés. 



Guardi «Vue de la place St Marc»

ÅFrancesco Guardi a une touche moins précise 
ǉǳŜ /ŀƴŀƭŜǘǘƻΣ Ǉƭǳǎ ǾƛǾŜΦ Lƭ ƴŜ ǎΩŀƎƛǘ Ǉŀǎ ǇƻǳǊ ƭǳƛ 
de restituer la vérité des lieux, mais plutôt une 
atmosphère. Ici la blancheur éclatante des 
tentes sous le soleil, contraste avec la masse 
sombre de la basilique. 
ÅLe format en hauteur est particulier. Guardi, 
ŎƻƴǘǊŀƛǊŜƳŜƴǘ Ł /ŀƴŀƭŜǘǘƻΣ ƴΩǳǘƛƭƛǎŜ Ǉŀǎ ƭŀ 
« camera oscuraηΣ ōƻƛǘŜ ƴƻƛǊŜ ǇŜǊŎŞŜ ŘΩǳƴ ǘǊƻǳ 
et contenant une lentille, qui permet de 
ǇǊƻƧŜǘŜǊ ƭŀ ǾǳŜ ǎǳǊ ǳƴ ǾŜǊǊŜ ŘŞǇƻƭƛΥ ŎΩŜǎǘ ƭŜ 
ǇǊƛƴŎƛǇŜ ŘŜ ƭΩŀǇǇŀǊŜƛƭ ǇƘƻǘƻΦ 
ÅDǳŀǊŘƛ ƭǳƛΣ ǎŜ ŎƻƴǘŜƴǘŜ ŘΩŜǎǉǳƛǎǎŜǎ Ł ƎǊŀƴŘǎ 

traits. La vivacité de la touche rend palpable la 
« vie» de cette célèbre place, comme si les 
gens, en mouvement, apparaissaient «flous» 
au spectateur.



détail Å[Ŝǎ ǎƛƭƘƻǳŜǘǘŜǎ ŀŦŦŀƛǊŞŜǎ ŘŜǎ ǇŜǊǎƻƴƴŀƎŜǎ ǎǳƎƎŝǊŜƴǘ ƭΩŀƴƛƳŀǘƛƻƴ ŘŜ ƭŀ 
place.  

ÅLes détails des visages ou 
des costumes sont posés à 
la pointe du pinceau, et 
pourtant les personnages 
paraissent aussi «vivants» 
que ceux détaillés 
précisément dans les 
« vedute» de Canaletto ou 
plus encore de Bellotto. 

Å[Ŝǎ ŎƻƴǘǊŀǎǘŜǎ ŘΩƻƳōǊŜ Ŝǘ 
de lumière sur les toiles 
blanches paraissent 
« mobilesηΣ ŎŀǊ ƭΩƻƳōǊŜ Ŝǘ 
la lumière changent 
constamment au gré du 
vent. 

ÅCela renforce ce sentiment 
ŘΩŀƴƛƳŀǘƛƻƴ ǉǳΩƻƴ ǘǊƻǳǾŜ 
dans les tableaux de 
Guardi.



Hubert Robert «[ΩŀōǊŜǳǾƻƛǊ», 1804, 60x73 cm

ÅTous les détails sont réels (ou réalistes) 
mais le paysage, lui, est imaginaire. A 
droite une fontaine adossée à un mur 
comme on en trouve à Rome (par 
exemple la fontaine de Trevi en plus 
majestueux). 

ÅAu dessus de cette fontaine, deux 
« faunes» qui rappellent une 
sculpture du Bernin près du Palais 
Barberini.

ÅA gauche, un tombeau où est gravé le 
ƴƻƳ ŘΩIǳōŜǊǘ Robert! Avec humour 
celui met donc en scène son propre 
mausolée, soulignant la précarité de la 
vie humaine, un thème qui lui est cher 
(et que résument ses nombreuses 
« ruines»). Un molosse semble garder 
le tombeau.

ÅAu milieu, une famille vient 
ǎΩŀǇǇǊƻǾƛǎƛƻƴƴŜǊ Ŝǘ Ŧŀƛǘ ōƻƛǊŜ ǎƻƴ 
cheval. Derrière, la campagne romaine 
au soleil levant. 



suite

ÅLa grande spécialité de Robert 
ŎΩŜǎǘ ŘŜ ƳşƭŜǊ ŘŜǎ ǎŎŝƴŜǎ ŘŜ 
la vie quotidienne à des 
ǘŞƳƻƛƎƴŀƎŜǎ ŘΩǳƴŜ ŎƛǾƛƭƛǎŀǘƛƻƴ 
disparue (ruines romaines). 

ÅIl «surfe» un peu sur la 
vogue de «ƭΩ!ƴǘƛǉǳŜ» 
déclenchée par les fouilles de 
Pompeï, et qui a donné lieu au 
« courant néo-classique» en 
ǾƛƎǳŜǳǊ ƧǳǎǉǳΩŁ ƭŀ wŞǾƻƭǳǘƛƻƴ 
française. 

ÅMais il est attaché à une 
vision « réaliste» de la vie 
romaine du «petit peuple». 



Hubert Robert «[ΩŀŎŎƛŘŜƴǘ», 1790?-1804?, 60x73 cm

Å/ΩŜǎǘ ƭŜ ǇŜƴŘŀƴǘ Řǳ 
précédent. Un jeune garçon a 
voulu cueillir des fleurs pour 
sa belle sur le haut de cet arc 
romain. Il tombe.

Å9ǘ ŎΩŜǎǘΣ ŎƻƳƳŜ ƭŜ ǇǊŞŎŞŘŜƴǘΣ 
une évocation de la vanité et 
ŘŜ ƭŀ ŦǊŀƎƛƭƛǘŞ ŘŜ ƭΩŜȄƛǎǘŜƴŎŜ 
humaine; Le 18ème est le siècle 
des philosophes.

ÅL e paysage de ruines évoque 
le forum romain, et la 
pyramide ressemble à celle de 
Cestius, à Rome. 

ÅAinsi la gloire romaine est 
passée, tout comme passe la 
vie de ce jeune homme. 



détails

ÅLa notice du musée évoque 
ƭΩŀǊŎ ŘŜ {ŜǇǘƛƳŜ {ŞǾŝǊŜ όǎǳǊ 
le forum) comme modèle 
ŘŜ ƭΩŞŘƛŦƛŎŜ Ł ƎŀǳŎƘŜΦ 5Ŝ 
fait, il lui ressemble.

Å[ΩƘƻƳƳŜ ǉǳƛ ŎƘǳǘŜ Ǿŀ 
finir tête la première dans 
le sarcophage ouvert, au 
ǇƛŜŘ ŘŜ ƭΩŀǊŎΦ

Å¦ƴŜ ŦƻǊƳŜ ŘΩƘǳƳƻǳǊ ƴƻƛǊ 
ŘΩIǳōŜǊǘ wƻōŜǊǘΗ 



Les portraits

! ƭΩŞǇƻǉǳŜ ŘŜǎ ζselfies», le portrait a perdu sa valeur. Mais au 18ème siècle, il en 
Şǘŀƛǘ ŀǳǘǊŜƳŜƴǘΦ {ƻǳǎ ƭΩƛƳǇǳƭǎƛƻƴ ŘŜ wƻǎŀƭōŀ /ŀǊǊƛŜǊŀ όŘƻƴǘ ƳŀƭƘŜǳǊŜǳǎŜƳŜƴǘ 
ŀǳŎǳƴŜ ǆǳǾǊŜ ƴŜ ŦƛƎǳǊŜ Řŀƴǎ ƭŀ ŎƻƭƭŜŎǘƛƻƴύΣ ƭŜ ǇŀǎǘŜƭ Ŝǎǘ ŘŜǾŜƴǳ ǳƴ ƳŜŘƛǳƳ 
privilégié pour cela. Quentin La tour en fut le grand protagoniste en France.

Mais le musée possède aussi des portraits peints à ƭΩƘǳƛƭŜ par Mme Vigée-Lebrun et 
par Marie Louise Labille-Guiard, sa grande rivale. 



Maurice Quentin La Tour «Autoportrait 
au jabot de dentelle», ~1750, 45x37 cm

ÅCet autoportrait a une présence et une vie 
étonnantes. Lƭ ǎΩŀƎƛǘ ŘΩǳƴŜ ǊŞŘǳŎǘƛƻƴ ŀǳǘƻƎǊŀǇƘŜ 
ŘΩǳƴ ŀǳǘƻǇƻǊǘǊŀƛǘ Ǉƭǳǎ ƎǊŀƴŘ ǉǳƛ ǎŜ ǘǊƻǳǾŜ ŀǳ ƳǳǎŞŜ 
ŘΩ!ƳƛŜƴǎΤ  ƭΩŀǳǘƻǇƻǊǘǊŀƛǘ Ŧǳǘ ǇŜƛƴǘ Ŝƴ мтрл ǇƻǳǊ ƭŜ 
{ŀƭƻƴ ŘŜ ƭΩŀƴƴŞŜ ǎǳƛǾŀƴǘŜΦ 

ÅOn comprend pourquoi Quentin La Tour fit cette 
ǊŞŘǳŎǘƛƻƴΦ [ΩŜȄǇǊŜǎǎƛƻƴ Ŝǎǘ ǾƛǾŀŎŜ Ŝǘ ƭŜ ǊŜƎŀǊŘ 
pénétrant, le sourire qui se dessine aux 
commissures des lèvres, le menton en avant, 
ǎǳƎƎŝǊŜƴǘ ƭŀ ƧƻƛŜ ŘŜ ǾƛǾǊŜ Ŝǘ ƭΩŀǳǘƻǊƛǘŞ ŘŜ ƭΩŀǊǘƛǎǘŜΦ 
Bref ce tableau est très réussi.

ÅLa perruque bien mise, la veste de velours bleu, le 
jabot de dentelle et le col blanc font ressortir la 
distinction du personnage. 

ÅLes jeux de lumière sur le visage, les muscles 
zygomatiques esquissant le sourire, le gris du 
système pileux rasé, donnent une grande véridicité 
à ce portrait extrêmement flatteur.   



Un sale tour 
de La Tour

Å[ΩƻǊƛƎƛƴŀƭ Ł !ƳƛŜƴǎ ŀ ŞǘŞ ŎƻƳǇƻǎŞ Řŀƴǎ ŘŜǎ ŎƛǊŎƻƴǎǘŀƴŎŜǎ ǘǊŝǎ ǇŀǊǘƛŎǳƭƛŝǊŜǎΦ [ΩŀǊǘƛǎǘŜΣ ŀƭƻǊǎ ŀǳ 
faîte de sa gloire, avait demandé à un jeune confrère, Jean-.ŀǇǘƛǎǘŜ tŜǊǊƻƴƴŜŀǳ ǉǳΩƛƭ Ǿƻȅŀƛǘ 
ŎƻƳƳŜ ǳƴ ǊƛǾŀƭΣ ŘŜ ƭǳƛ ŦŀƛǊŜ ǎƻƴ ǇƻǊǘǊŀƛǘ ǇƻǳǊ ƭΩŜȄǇƻǎŜǊ ŀǳ {ŀƭƻƴ ŘŜ мтрмΦ 9ƴ ŎŀŎƘŜǘǘŜ ƛƭ 
ǇǊŞǇŀǊŀ ǎƻƴ ǇǊƻǇǊŜ  ŀǳǘƻǇƻǊǘǊŀƛǘ Ŝǘ ƭΩŜȄǇƻǎŀ ŀǳ {ŀƭƻƴ ƧǳǎǘŜ Ł ŎƾǘŞ ŘŜ  ŎŜƭǳƛ ŘŜ ǎƻƴ ŎƻƴŦǊŝǊŜΦ

Perronneau: Portrait de La Tour Quentin La Tour «Autoportrait ». 

Å{ƛ ƭΩoeuvre de 
Perronneau est sans 
doute plus fidèle à son 
modèle, celle de La Tour 
est plus brillante, plus 
subtile dans les coloris : 
il se met plus en valeur 
Ŝǘ ǎΩŜƳōŜƭƭƛǘΣ ǎŜ ǊŜƴŘŀƴǘ 
ainsi plus sympathique

ÅBien évidemment 
ƭΩŀǳǘƻǇƻǊǘǊŀƛǘ de La Tour 
eut plus de succès que 
celui fait par 
Perronneau, mais ce 
désir que manifesta La 
Tour «ŘΩƘǳƳƛƭƛŜǊ» son 
jeune confrère, fut 
diversement apprécié.  

ÅIl reste que cet 
autoportrait est une 
réussite.



Quentin La Tour, Madame la Présidente de 
Rieux», ~1742, 116x90 cm

ÅAutre réussite, ce joli portrait de Mme de 
Rieux, où la robe satinée, à la parure bleue 
presque exubérante, met en valeur le visage 
doux (et sans ride) du modèle qui nous regarde 
de façon avenante. Le sourire, marque de 
fabrique de Quentin La Tour, est bien là. 
ÅLa tête est très légèrement penchée, comme en 

signe de considération vis-à-vis de son 
interlocuteur.
ÅLa lumière éclaire délicatement le visage et le 

genou gauche.  
Å[Ŝ ŘŞŎƻǊΣ Ł ǇŜƛƴŜ ŜǎǉǳƛǎǎŞΣ ǊŜǎǘŜ Řŀƴǎ ƭΩƻƳōǊŜ 

mais on devine les tentures, les lambris et les 
dorures qui témoignent du rang de la 
Présidente. 



Jean Baptiste Perronneau « Portrait deCharles 
Le Normant de Coudray», ~1762, 62x48 cm

ÅCognacq Jay possède aussi un pastel de 
tŜǊǊƻƴƴŜŀǳΣ ƻǴ ƭΩƻƴ ǇŜǳǘ ǇŜǊŎŜǾƻƛǊ ŎŜ ǉǳƛ 
différencie les deux rivaux.

ÅPerronneau privilégie une facture un peu plus 
brillante, mais surtout plus rapide, 
apparaissant presque comme «non finie».

ÅLes accords de couleur sont moins subtils, et 
Perronneau recherche plus la fidélité au 
modèle : ici Charles de Coudray a un air 
« sévère» et le regard presque inquisiteur. 

ÅLe peintre ne ŎƘŜǊŎƘŜ Ǉŀǎ Ł ƭΩŜƳōŜƭƭƛǊ Ŝǘ Ł ƭŜ 
rendre «aimable» grâce à un petit sourire, 
comme le fait systématiquement Quentin La 
Tour.


