XVIIe français, flamand et hollandais.
Quelques tableaux semblent résumer l’approche du portrait en France du XVIIe siècle :

Extension du portrait à tous les niveaux de la société à cette époque, qui explique son essor. En outre, la gravure allait désormais assurer une plus grande diffusion des modèles peints susceptibles d’être reproduits. Au XVIIe, le portrait était également un genre littéraire très prisé dans les salons, où l’on s’exerçait à tracer verbalement le portrait des habitués.

Portrait de Louis XIII  (Philippe de Champaigne) : [ Problème de Louis XIV enfant avec l’aristocratie (Fronde). Importance nouvelle des ministres. Richelieu utilise l’art comme propagande. Il lègue le palais royal à Louis XIV et y fait décorer la « galerie des hommes illustres » par Philippe de Champaigne : celui-ci y peint des portraits en pied de la famille royale, de personnages politiques, religieux et militaires. C’est une manière de dire que l’on a besoin de ce type d’hommes pour gouverner, et non de la famille royale élargie (cousins, oncles…), pas forcément compétente. ]
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A côté de cette composition réduite à l’essentiel dans un portrait d’une grande sobriété plastique et sociale, vision intime du modèle, le portrait équestre du Chancelier Séguier (1653-57) par Charles le Brun appartient à la catégorie des portraits d’apparat où le pouvoir politique se met en scène dans un parti pris de gigantisme sans précédent. Incontestablement un des tableaux les plus extraordinaires du Musée :
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Ce portrait d’une grande originalité car à la fois monumental dans sa composition comme portrait équestre grandeur nature entouré de figures de pages (dont celui qui tient l’ombrelle sous les traits u jeune Charles le Brun, et aussi centré sur un visage d’une grande vérité psychologique à la fois emprunte de bonhomie, de ruse et de sagesse. Mais la capacité de pénétration psychologique de Charles le Brun (dont on connaît les dessins destinés illustrant ses Conférences à l’Académie de Peinture sur les passions humaines)  n’empêche pas la qualité du rendu des textures : satin, brocart du caparaçon de la haquenée (jument calme que montaient les dames au Moyen Age et qui servait à transporter le souper du roi), la baptiste des pages (chemise blanche).

Sur les portraits et autoportraits hollandais du Siècle d’Or, en particulier de Rembrandt, vous vous reporterez aux cours sur Rembrandt de l’autre site :

http://lewebpedagogique.com/khagnehida/archives/category/rembrandt 
Quant aux Flamands, Van Dyck, ancien assistant de Rubens, domine de son talent le portrait d’apparat.
Un de ses chefs d’oeuvre est au Louvre, le magnifique portrait de Charles Ier d’Angleterre  lors d’une partie de chasse :
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[image: image3.wmf]L’autoportrait de Rembrandt REMBRANDT Harmensz. van Rijn
Leyde, 1606 - Amsterdam, 1669 Portrait de l'artiste au chevalet 
1660  Impressionnant autoportrait de la dernière période, où Rembrandt veut apparaître l'égal d'un grand maître ancien, tel un Titien et comme un nouvel Apelle.

Dans l’autoportrait du Louvre ci-dessous il pose pour la première fois avec ses instruments de travail depuis l’autoportrait au chevalet de Boston. Suivront dans le même esprit celui de Kenwood et celui « en Zeuxis » de Cologne (voir ci-dessous)

Autoportrait au chevalet 1660, huile toile 110 x 90 cm Paris Louvre ; vendu à Louis XIV en 1671 par un seigneur français M. de la Feuille ce qui montre sa renommée internationale à sa mort. Autoportrait où il se présente avec ses instruments chose qu’il n’avait pas faite depuis le tableau de Boston (1628). 

Cadré en dessous de la taille, en habit de travail (comme à Vienne sauf qu’il est assis, vu en trois/quarts le bras droit appuyé sur l’accoudoir. Les rayons X ont montré que dans une version initiale, la figure était vue plus de face et la main qui tient les brosses était située plus à droite. Surtout, la coiffe blanche n’existait pas au départ, il portait un large béret noir comme celui du magnifique autoportrait du Métropolitan Museum of Art de New York,  huile sur toile de 1660, 81×67 cm

L’autoportrait de Rembrandt peut être mis en parallèle avec celui de Poussin :
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Le XVIIIe siècle français :

Antoine Breen :
Maurice-Quentin DELATOUR Portrait en pied de la marquise de Pompadour 1748-1755 (n’est pas exposé en ce moment mais on peut voir l’huile sur papier marouflé (c’est à dire fixé à l’aide d’une colle sur une toile pour plus de solidité) de François Boucher. (salle 40 Sully 2e)
François Boucher Portrait de Madame de Pompadour.
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Mieux que tout autre Boucher a exprimé le goût de son époque. Protégé de la Pompadour (1721-1764) femme ambitieuse et amie des arts et de la culture, il a décoré palais et scènes de théâtre mais il aussi peint plusieurs portraits. Ce petit tableau non signé non daté la montre juvénile, il doit dater des années 1745-1750. Outre Boucher, elle a servi aussi la carrière d’artistes comme Carle Van Loo, Quentin de La Tour ou le sculpteur Pigalle.

Règne de paix après les guerres de Louis XIV, le style rococo est l’expression de la relative prospérité du règne de Louis XV au cours de laquelle princes, nobles et grands bourgeois accordent un intérêt grandissant aux décorations de leurs demeures. Se déploie ainsi un syle gai et fantasque qui contraste avec la solennité du Grand Style louis-quatorzien.

Le fait qu’il s’agisse d’un papier marouflé sur toile laisse entendre qu’il s’agit d’une esquisse pour un tableau comme les pratiquaient Rubens et Van Dyck. La composition majestueuse, la marquise est en pied, debout dans une posture suivant le modèle d portrait de Louis XIV par Hyacinthe Rigaud contraste avec son format réduit. Portrait à la fois allégorique (toute sorte d’attributs accessoires rappellent son rôle dans les lettres et les arts, et intimiste par la proximité avec le modèle.










Dans ce portrait, Louis XIII est présenté en armure, couronné de lauriers par une allégorie de la victoire. Il porte le cordon de l’ordre du St Esprit et une écharpe blanche (symbole de sa gloire militaire).


Au fond, port de la rochelle (allusion à Richelieu, responsable de cette victoire).











Dans le genre portrait sobre correspondant aux idées du jansénisme et de Port Royal, celui de Robert Arnauld d’Andilly (1667) qui après avoir servi l’État sous Richelieu et Anne d’Autriche, décide de « mettre un intervalle entre la vie et la mort » en se retirant au monastère du Port Royal, dans la vallée de la Chevreuse, dont il devient un des « Solitaires ». Par ses relations littéraires avec Boileau, La Fontaine, Mme de Sévigné il a contribué à la diffusion des idées jansénistes proches du calvinisme (prédestination, incapacité de l’homme de bénéficier de la Grâce, alors que les Jésuites accordaient un rôle primordial au libre-arbitre de l’homme. Malgré la sobriété et la rigueur du modèle, dont la vitalité (malgré ses 80 ans) est exprimée par une pose dynamique opposant l’axe du buste et  de la main dirigés vers la droite alors que celui de la tête tourne vers la gauche, la vitalité que dégage le visage au teint rose et par la force avec laquelle il tient en main un papier probablement celui de sa nomination au Conseil d’État.

















Costume noir, manteau drapé ( // stoïcien) austère.


Derrière lui, tableaux, dont l’un est tourné vers le mur (ne veut pas montrer son œuvre) . Ceci montre l’évolution de son art : morceau de tableau avec une femme colorée, sorte de statue ( maniériste, en accord avec les canons de l’école de Fontainebleau) accueillie par quelqu’un , qui représente l’ami de Poussin lui demandant un tableau. Le reste du tableau est brun, comme la suite de son œuvre (peinture noble, donnant des leçons de religion, de philosophie, à l’origine de l’Académie).porte une bague décorée de diamants (amitié). Carton à la main (travail). Organisation perpendiculaire du tableau ; au centre : regard et lumière. Lire la lumineuse analyse de Louis Marin placée en tête de la page du site sur le Louvre.











