Université de Paris I 
DEUG accéléré en Histoire de l’Art      Aymeric ROUILLAC

[image: image1.jpg]



Louis XIV, roi de France, portrait en pied en costume royal

Hyacinthe Rigaud (Perpignan 1659 – Paris 1743)
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	FICHE TECHNIQUE


I. L’attribution

· Hyacinthe Rigaud (Perpignan 1659 – Paris 1743)

· Ecole française

· Paris, musée du Louvre

· Non signé

II. L’œuvre

· Louis XIV, roi de France, portrait en pied en costume royal

· 1701-1702
· Portrait d’apparat

· Huile sur toile

· 277 x 194 cm

III. La conservation

· Musée du Louvre, « galerie des peintres du roi : Le Brun, Mignard, Rigaud » (fermée pour travaux) 
· Copie dans la salle du trône du château de Versailles (Versailles, France) et au musée du Prado (Madrid, Espagne)

· Excellent état de conservation
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	EXPOSE


Introduction : RIGAUD, le portraitiste des rois
Hyacinthe RIGAUD naît à Perpignan dans une famille de drapier en 1659. Sa mère remarque ses bonnes dispositions au dessin et l’envoie en 1671 étudier à Montpellier où il fréquente différents ateliers. Puis il étudie à Lyon où il se lie d’amitié avec les AUDRAN, collaborateur et graveur de LE BRUN. Il arrive à Paris en 1681 recommandé par les DE TROY et travaille avec LARGILLIERE. Il s’impose d’emblé comme la référence absolue en matière de ressemblance et reçois le grand prix de l’Académie en 1682. Charles LE BRUN craint en lui un concurrent sérieux comme peintre d’histoire et l’incite à ne pas partir à Rome afin de se concentrer sur le portrait, genre mineur mais infiniment plus lucratif à Paris. 
Rigaud accepte. Il est reçu à l’académie en 1685 comme peintre d’histoire mais ne livre son morceau de réception qu’en… 1742 ! un an avant sa mort, fait unique. Il sera directeur de cette institution en 1733. Ses portraits sont parmi les plus appréciés. Grand bourgeois, personnes d’église, la cour… Tous arborent les mêmes lèvres fermées dans un sourire énigmatique. Il peint la famille royale à partir de 1688 avec un portrait de Monsieur, frère du roi. Après le succès du tableau de Louis XIV en costume royal en 1702, il peint quatre générations de la famille, les princes de sang et d’autres puissants. Travaillant en atelier, il a produit plusieurs centaines de tableaux, que vous aurez sûrement le bonheur de retrouver au cours de votre carrière dans le marché de l’art. Ainsi un portrait de Rigaud, Laurent Mazade (1731) a été adjugé à Cheverny pour la somme de 1.552.000 FF en 1999. 
La patte de RIGAUD se trouve dans sa grande ressemblance avec la nature, son don pour animer les étoffes et les rendre plus réelle que réelle. Il est connu pour avoir introduit en France la peinture du Nord, avec sa sensibilité et ses effets de lumière. RIGAUD était un grand collectionneur. Il possédait chez lui sept REMBRANDT, quatre RUBENS et avait copié de nombreux VAN DICK entre autre. Grand amateur de peinture il achetait beaucoup pour d’autres, qui se fiaient largement à ses conseils. Lorsqu’il meurt en 1743 à Paris, il est un peintre reconnu, copié et apprécié dans toute l’Europe. Il est celui par qui le portrait est sortit du genre mineur dans lequel il était confiné et qui a su insuffler en France l’esprit hollandais d’un VAN DIYCK à un art jusque là marqué par le baroque italien.

J’aimerai au cours de cet exposé montrer l’esprit ré-novateur de Rigaud avec ce portrait d’apparat qui se situe à la charnière des 17e et 18e siècle, mais aussi traiter quelques caractéristiques du portrait en France à cette époque, à partir de l’exemple de ce peintre.
A. Histoire du portrait de Louis XIV en costume royal
1. Un cadeau diplomatique qui retentit dans l’Europe monarchique
En 1701 le règne de Louis XIV a déjà sombré dans la torpeur et dans l’ennui. Les plus grands travaux de Versailles sont achevé, le roi souffrant de la goûte ne danse plus, même la reine mère est morte et l’interdit des jeux de séduction a moins de piment : le roi soleil règne mais l’astre a entamé sa descente vers la nuit. Aussi quant en 1700 le petit fils de Louis XIV est appelé à monter sur le trône d’Espagne pour régner sous le nom de Philippe V, c’est l’occasion de se réjouir. La France et l’Espagne on longtemps été concurrentes si non ennemi lors de la guerre de trente ans. La famille des Bourbons règnera désormais sur deux royaumes : belle revanche sur les lointains Habsbourg qui en leur temps prenaient la France en tenaille. 
Aussi Louis XIV demande à un peintre à la mode d’immortaliser ses traits et ceux de son filleul dans le but d’échanger les deux peintures, dans la grande tradition des cadeaux diplomatiques. Louis Dieudonné Le Grand, dit Louis XIV, alias Le Roi Soleil, entend bien par là aussi rappeler son exemple royal tant à la cour d’Espagne qu’à son descendant. Hyacinthe RIGAUD s’attelle à cette tâche en décembre 1701, avant le départ de Philippe pour l’Espagne. Pour RIGAUD aussi le défi est de taille. Il s’agit non seulement d’un portrait du roi, mais aussi d’une preuve du génie artistique français envoyée au pays de Vélasquez, le portraitiste historique de la cour d’Espagne, celui qui n’hésitait pas dans ses Ménines de se représenter en compagnie de la famille royale.

Les deux portraits sont achevés en 1702. Lorsque le roi de France voit l’œuvre achevée il s’enthousiasme, ordonne de conserver l’original à Versailles qu’il place dans la salle du trône et de faire une copie pour envoyer en Espagne. Le succès du peintre est total. Gravée par DREVET, l’œuvre est diffusée dans toute l’Europe et devient l’icône de la monarchie absolue. 

En France Louis-Michel VAN LOO, Joseph-Siffrein DUPLESSIS, Antoine-François CALLET et Baron GERARD clameront leur dette lorsqu’ils renouvelleront l’exercice. A l’étranger « l’hommage unanime fut servile » (Xavier Salmon) avec notamment les portraits de  Frédérique V de Danemark par Carl Gustaf PILO ou de Gustave III de Suède et Catherine II de Russie  par Alexandre ROSLIN. Aujourd’hui l’œuvre est conservée au Louvre (salle fermée pour plusieurs années pour rénovation), une copie est toujours sur la cheminée de la salle du trône à Versailles (le salon d’Apollon) et une autre au musée du Prado à Madrid.
2. La diffusion des portraits aux 17e 18e siècles.

A cette époque la photographie n’existait pas et le portrait était l’une des rares manières de conserver les traits d’une personne. Certains portraits étaient triples, comme celui de Richelieu par Philippe de CAMPAIGNE exposé à Lille, ou de Charles Ier d’Angleterre par Van DYCK. L’objectif est de le fixer en trois dimension afin qu’un sculpteur travaille un buste par la suite (BERNINI pour Charles Ier). 

D’autres était destinés à être copiés. Comme celui de Louis XIV qui est conservé par le roi et la copie expédiée en Espagne. La copie est alors réalisée par l’atelier du peintre, qui tire là une source de revenu appréciable dans le temps. Il était en effet fréquent de commander son portrait ou celui d’un ami, afin de le garder chez soi mais aussi de l’offrir d’autres. RIGAUD tenait un livre de compte extrêmement précis, sur ce qui lui était payé ou dû, copies comprises. C’est ainsi que l’on connaît, à l’image de Liber Veritatis  de Lorrain, l’essentiel de la production de RIGAUD… Il reste des RIGAUD inconnu à découvrir.
Enfin certains portraits sont destinés à être gravés. Intéressez-vous à ces gravures. D’une part car un grand peintre travaille toujours de concert avec un graveur et dessine en pensant à ce que sera la gravure.  Certaines comme celles du portrait qui nous intéresse connaissent des variations. Ainsi l’élément d’architecture en haut à gauche est prolongé dans la gravure de Pierre DREVET, d’après un dessin de NATTIER du tableau de RIGAUD. D’autre part car ces gravures sont aujourd’hui le seul témoignage d’œuvres passées. Cette année un tableau de Simon VOUET Le repos pendant la fuite en Egypte sera mis aux enchères lors de la vente de Cheverny  alors qu’il n’était connu que par sa gravure (la dernière réalisée du vivant de peintre). On pensait qu’il avait disparu. Grâce à la gravure il a pu être identifié plus rapidement. 

B. La méthode de travail en atelier
1. Le visage.


Rigaud travaillait avec et dans son atelier. Il se déplaçait très peu pour dessiner ses modèles. La plupart du temps ceux-ci venaient le voir dans son salon. Lors du repas Rigaud croquait les traits de leur visage afin de les avoir le plus spontané possible. RIGAUD contrairement à ses prédécesseurs était connu pour son réalisme. Il refusait d’idéaliser ses modèles (comme Charles V peint par Titien). Aussi peu de femmes acceptaient de passer sous le regard cruel car réel de ses pinceaux. Ce qui a fait dire que RIGAUD était le peintre des hommes et LARGILLIERE celui des femmes. Mais notre RIGAUD lui aussi a réalisé de très joli portrait de femme, fut-elle la plus laide de son époque comme la princesse Palatine

Dans ce tableau on observe nettement les traits du roi. Regardez les lèvres inférieures sont légèrement enfoncées par rapport aux inférieures : le roi venait de perdre ses dents ! Le visage est maquillé comme il se devait à cette époque. On oublie souvent mais l’art de peindre se faisait d’abord sur la peau. L’imposante perruque est un signe de la mode au 17e. Lorsque BERNINI avait proposé un buste de Louis XIV lors de son séjour à Paris dans les années 1660, personne n’avait compris la grâce, le mouvement et la vie dégagée par la perruque du roi qui répondait aux plis de son vêtement. Louis XIV apparaît tel qui est : sa perruque n’est plus légère,  il fatigué, son visage est épaissi et on ne sait s’il s’appuie sur le sceptre par fatigue ou en signe d’autorité.
2. La pose
Puis RIGAUD composait dans son atelier. Pour les personnages plus importants, comme le roi à Versailles, RIGAUD se déplaçait avec une petite toile de la taille du visage, afin de saisir les traits du modèle lors d’une séance de pose. La toile était ensuite cousue sur une plus grande toile au niveau du visage, puis la composition réalisée avec un modèle de même corpulence (création originale – comme pour le portrait de Louis XV enfant) ou bien recopiée d’après un modèle préexistant.
Deux explications ont cour pour la pose prise par le roi qui met en valeur ses jambes. La plus plausible voudrait que cette position soit une reprise du rituel de l’Ordre du Saint Esprit, symbolisée par une colombe sur une croix, dont Louis XIV porte le collier de grand officier autour du cou et la culotte et les bas sur les jambes. J’aime celle qui y voit une position de danseur. Elle rappelle les grandes heures de Versailles, où le roi se produisait à la fin des ballets déguisé en soleil, pour ravir ses courtisans. 

3. Le prix

Ici RIGAUD s’est bien entendu déplacé à la cour. Toute la composition (c'est-à-dire la pose, les vêtements et les accessoires) est originale. Le roi a payé fort cher ce portrait : 8.000 livres. Pour un portrait dont la composition était déjà établie on pouvait ne payer que 300 à 500 €. Le plus difficile  réaliser est toujours le visage, mais aussi les mains et le rendu des étoffes. RIGAUD dessinait toujours le visage et les mains, mais laissait à son atelier la plu part du reste du travail. Si vous demandiez un portrait à mi-corps où vos mains sont cachées et que la composition n’est pas originale mais reprise d’après un autre portrait il vous en coûtera beaucoup moins cher que si vous demandez un portrait en pied, dans une composition originale avec une scène de bataille à l’arrière plan. Mais être puissant ou riche ne garantissait pas la rapidité d’exécution. RIGAUD mettait parfois beaucoup de temps à livrer ses tableaux, au plus grand dam de ses commanditaires qui pourtant ne le pressaient pas de peur qu’il confie la réalisation à un de ses aides moins doué.
4. Les accessoires et le vêtement


Dans l’atelier de RIGAUD chacun a un rôle spécifique. Qui peindra une cuirasse, qui la cravate de dentelle, qui un velours ou un motifs de tissus, qui un accessoire ou un paysage. Le modèle lorsqu’il discute avec le peintre choisit parmi une variété de motifs déjà existants sa pose, son costume et la position de ses mains. Dans cette oeuvre Louis XIV a commandé un tableau en costume royal. Pour cela le roi a demandé a prieur de la basilique de Saint Denis où sont conservés son costume et ses regalia de les faire porter à RIGAUD dans son atelier afin qu’il ait tout le loisir de les peindre tels qu’ils sont. Et c’est l’une des grandes leçon de ce peintre : la qualité des ses costumes. Si un jour vous avez à expertiser un portrait : regardez les mains et le visage bien sur, mais aussi la qualité générale d’un costume : comme le bas de la robe chez une femme. Le plus difficile à réaliser sont les nuances d’un costume d’une seule couleur. Le costume de Philippe V peint à la même occasion est de velours noir. C’est là l’ouvrage d’un grand maître. 

Ce tableau est composé à partir de trois couleur principale : l’or au pied du roi, le rouge sur sa tête le bleu sur son corps nimbé du blanc de l’hermine et des bas. Quoi de plus chatoyant que ces couleurs, qui ne sont pas uniformes mais vibrantes, ou que ces plis des tissus, ces motifs de la dentelle. RIGAUD est un accessoiriste mais aussi un coloriste. Ces attributs qui sont traditionnellement traités comme mineur prennent là leurs lettres de noblesse. Les couleurs se répondent les unes aux autres comme sur le tapis, préparant les successions en douceurs dans les nuances de blanc ou de rouge par petites touches successives, imperceptibles.
C. La tradition des portraits d’apparat bouleversée
1. Du Moyen-Âge à la Renaissance.

Au Moyen-Âge la peinture n’était pas largement diffusée, et c’est par le biais des pièces de monnaie que l’on connaissait les traits du souverain. Encore que… celui-ci était très souvent représenté assis sur son trône. A la fin du 18e siècle encore, c’est par une pièce de monnaie que Louis XVI a été trahi lors de son arrestation à Varenne.

Avec Jean Le Bon, et à partir de la fin du Moyen-Âge, début de la Renaissance les traits du visage s’individualisent. Le roi est le plus souvent représenté de profil. Parfois comme le Chancelier Rollin il s’inscrit dans une composition plus vaste, mais le plus souvent il s’agit d’un portrait du buste sur un panneau de bois.

2. L’allégorie et l’officiel
A la Renaissance le roi est de face, sur un fond uni, comme le portrait de François Ier conservé au Louvres. Deux tendances apparaissent alors : l’allégorie et la représentation d’un gentilhomme au dessus des autres. Depuis le portrait de Charles V avec son chien par le Titien en Espagne jusqu’au portrait de Charles Ier chassant en Angleterre par VAN DYCK, le roi est représenté comme un gentilhomme de qualité, au dessus des autres par sa prestance, la qualité de ses vêtement ou de ses traits, mais il ne se distingues pas vraiment des autres courtisans. Son armure reste une armure, à peine distingue t-on le chiffre royal. Avec le portrait d’Henri IV représenté tel Hercule terrassant l’Hydre de l’Herne une massue à la main on touche alors à l’allégorie. Comment mieux représenter les vertus du roi qu’en l’associant aux héros antiques, ou bien couronné par la victoire comme Louis XIII devant La Rochelle ? Louis XIV ne déraillera pas à la règle. On le voit en Hercule sur des meubles de Boule, ou associé à Alexandre sur les cartons de Le Brun.
RIGAUD innove donc en représentant le roi dans son costume de sacre. Plus besoin de massue ou d’une mise en scène subtile pour identifier sa qualité. Les présidents de la République s’inscriront eux aussi dans cette lignée, debout dans leur bibliothèque le cordon de la légion d’honneur autour du cou, poing serré (de Gaulle), ouvert (Pompidou), lisant un livre (Mitterrand) ou sur fond de drapeau tricolore (Giscard) ou devant l’Elysée (Chirac). Sans revenir sur les conditions de réalisation de la photo de Nicolas Sarkozy serrant la main du président Bush souvenez-vous de ce tableau quand vous verrez la photos officiel du président élu par les Français dimanche dernier : Louis XIV aussi était petit. Appréciez ses talonnettes. Huit centimètre réglementaires lui aussi ? Je ne sais pas si c’est pour cela qu’il demandait à ce qu’on l’appelle « Louis XIV Le Grand » ? Car rien de sa taille ne transparaît de sa taille sur cette toile.

D. Composition pour un monarque absolu


Louis XIV ne parait pas petit de part la taille de l’œuvre : 277 x 194 cm. Il est donc plus grand que nature (je lui arrive à l’épaule). La première impression qui vise impressionner le spectateur est donc réussie. Ses successeurs demanderont eux aussi à être portraituré dans de telles dimensions : cadrage prêt du corps, de pied mais plus grand que nature. Ce qui a aussi beaucoup plus à Napoléon, autre petit grand homme. Louis XVI qui était grand et fort parait au contraire à l’étroit dans ce format qui le boudine et le rapetisse !

Différentes sources de lumière éclairent la scène : de face sur le visage du roi, sur son manteau et son épée, laissant dans l’ombre le trône et la galerie à gauche. Les régalia eux-mêmes ne sont pas tous bien éclairé. CE qui compte c’est la personne du roi.

1. « Ceci est mon corps »
Le roi est situé au centre du tableau, sur une estrade parée d’un riche brocart, comme pour une mise en scène. Il est aussi situé sous un dais rouge qui rappelle qu’au dessus de lui est le règne de Dieu, dont il tire son pouvoir. Il porte le manteau d’Hermine des rois de France, qu’il porte le jour de son sacre et qui est le signe que Dieu le protège. Quand le roi porte ce manteau une enceinte sacrée l’enveloppe. La main droite est nue pour tenir le sceptre. La gauche est gantée de blanc, signe de pureté pour ce que touche le roi. Louis XIV est roi de droit divin et semble exposer son corps dans une attitude christique qui dirait « ceci est mon corps ».

2. « L’Etat c’est moi »
Le roi s’est levé de son trône fleurdelisé, il est debout et regarde au dessus de nous. Il tient son sceptre de commandement dans la main droit appuyée sur un cousin fleurdelisé. Une colonne à l’arrière plan renforce l’aplomb de la pose. Cette colonne dans la toile est aussi un clin d’œil à la cour d’Espagne dont les monarques étaient représentés avec deux colonnes. Le roi est représenté muni de ses regalia, c’est  dire les marques de son pouvoir. Ce pouvoir absolu qui lui faisait dire « L’Etat c’est moi ! » :
· la couronne fermée, qui rappelle que le roi est empereur en son royaume

· la main de justice, qui symbolise son pouvoir sur ses sujets

· l’épée, joyeuse, qui est celle de Charlemagne et qui est posée nue sur l’autel le jour du Sacre comme une union avec Dieu

· le sceptre de commandement. Contrairement aux empereurs du Saint Empire Romain germanique qui avait pour regalia un globe, les rois de France on deux bâtons (anachroniquement les Pharaons aussi). Réaffirmer cette différence est une façon de rappeler la prééminence qu’on souhaite jouer parmi les princes chrétiens d’Europe.

3. « La figure de César c’est César »
Louis XIV envoie avec ce portrait des messages très fort à son petit fils, à l’Espagne et à l’Europe. Mais il entend aussi envoyer une leçon de bon gouvernement. Ainsi les bas reliefs qui illustrent la base de la colonne représentent la Justice de face et le courage de côté, qui sont deux qualités qu’un souverain doit montrer. L’arcade qui file au fond est elle une métaphore du palais de la sagesse, que serait le Royaume de France gouverné par son monarque absolu. 
Là encore ce tableau offert du roi de France à celui d’Espagne, comme une leçon d’un grand père à son petit-fils symbolise plus que la valeur de la toile. Il est la traduction du viel adage : « La figure de César c’est César. » Son succès à travers l’Europe et à travers les âges en témoigne. Alors que je cherchais la salle où il exposé au Louvre les gardiens ne m’ont pas parlé du tableau mais Louis XIV « qui est fermé pour travaux » !
Conclusion : du portrait à la peinture d’histoire

S’inspirant délibérément de VAN DICK mais renouvelant radicalement le genre RIGAUD servit par un modèle hors du commun bouleverse l’art du portrait au début du 18e siècle et donne à l’absolutisme l’image d’un astre royal. Ce tableau est le portrait d’un homme, d’une fonction, d’un système, d’un âge, d’une génération et d’un style. L’académicien qui n’a pas encore donné son morceau de réception renverse ici la hiérarchie des genres, fait entrer ce portrait dans la peinture d’histoire et l’Histoire dans ce portrait.
Louis XIV en costume royal, H. RIGAUD
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