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Exposition  REVELER LE FEMININ 

Modes et apparences au XVIIIe siècle 

au Musée Cognacq-Jay 

(du 25-03-2026 au 20-09-2026) 

(un rappel en photos personnelles de la totalité -sauf oubli- des œuvres présentées) 

 

Communiqué de presse  
 

Présentée au musée Cognacq-Jay en collaboration avec le Palais Galliera, l’exposition « Révéler le 
féminin. Mode et apparences au XVIIIe siècle » propose une immersion dans l’univers fascinant des 
féminités au siècle des Lumières. Portraits, scènes galantes et pièces textiles historiques dialoguent pour 
explorer la diversité des représentations de la féminité telles qu’elles se déploient dans les mises en 
scène du XVIIIe siècle. L’exposition souligne l’essor d’un style français dont l’élégance séduit alors les 
cours et l’aristocratie européennes, révélant une histoire du costume à la fois ancrée dans une réalité 
matérielle et nourrie par l’imaginaire. 
 
Au cœur de cette époque, la France s’impose comme le théâtre incontournable du raffinement et du 
prestige. Les artistes tels que Maurice Quentin de La Tour, Jean-Marc Nattier, Adélaïde Labille-Guiard, 
ou encore Élisabeth Vigée Le Brun excellent à traduire l’éclat des étoffes comme la profondeur des 
âmes, offrant à leurs modèles une aura de grâce et de pouvoir. 
 
Le parcours de l’exposition, qui met en lumière ces œuvres virtuoses, s’enrichit de portraits marqués par 
une dimension psychologique nouvelle, où l’intimité et le naturel prennent une place centrale, sous 
l’influence anglaise. En parallèle, les pastorales de François Boucher et les fêtes galantes d’Antoine 
Watteau façonnent une féminité idéalisée et poétique. 
 
Enfin, des photographies contemporaines de Steven Meisel, Esther Ségal, ou encore Valérie Belin, ainsi 
qu’une création Chanel par Karl Lagerfeld, suggèrent en contrepoint une réflexion sur la persistance des 
codes et l’héritage du XVIIIe siècle dans la mode actuelle, entre exigence sociale et imaginaire de la 
beauté. 
 

Commissariat général : 
Pascale Gorguet Ballesteros, conservateur général du patrimoine, responsable des départements 

 
mode XVIIIe et Poupées au Palais Galliera 

Adeline Collange-Perugi, conservatrice du patrimoine et responsable de la collection art ancien, 
Musée d’arts de Nantes 

Saskia Ooms, responsable des collections du musée Cognacq-Jay 

 

GLOSSAIRE 
 
Barbes 
Ornement de coiffure féminine formé de deux longues bandes, généralement 
en mousseline ou en dentelle. Elles se portent attachées sur le haut de la coiffe 
et sont particulièrement en vogue sous Louis XV. Elles sont laissées flottantes 
sur les épaules ou relevées. Paire de barbes, vers 1755,  
Caraco aux bergers, 1760-1780, 
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Caraco 
 
 
 
Corsage féminin à manches, plus ou moins ajusté et porté avec une jupe. Le 
caraco est plutôt porté dans la seconde moitié du XVIIIe siècle, d’abord par les 
paysannes et les artisanes avant d’être adopté par des femmes plus aisées. 
S’arrêtant au niveau des hanches, les caracos reprennent parfois les 
caractéristiques des robes à la mode, tel que les plis plats des robes à la 
française. Leurs basques, parties découpées tombant au-dessous de la taille, 
se raccourcissent vers 1780, leur conférant une forme plus étroite. 
 
 
 
 
 

 
 

Corps à baleines 
 

 
 
 
Dessous féminin rigidifié par des fanons de baleines ou par des baguettes 
d’osier ou de métal, il épouse et structure le buste. Il est porté par-dessus la 
chemise et sous la robe. Il est également pourvu d’un busc, pièce rigide placée 
à l’avant du corsage, et d’un laçage à l’avant ou à l’arrière. En usage depuis le 
XVIe siècle, il comprime le ventre et la poitrine et limite ainsi tout mouvement. 
La démarche et le maintien qu’il impose sont des marqueurs d’appartenance à 
un haut rang social sous l’Ancien Régime. 
 
 
 
 

 
 
 
 

Engageantes 
 

 
 
 
 
Manchettes amovibles évasées souvent conçues en dentelle mais aussi en lin 
ou en coton. Avec parfois deux ou trois volants, elles prolongent les manches 
des robes qui s’arrêtent au-dessus du coude. 
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Gaze 
 

 
 
 
Méthode de tissage écarté conférant à l’étoffe un aspect aéré, presque 
transparent. Cette technique peut s’appliquer à différentes matières telles que 
la soie, le lin ou le coton. La production de gaze de soie par des artisans 
spécialisés connaît un essor en France dans la seconde moitié du XVIIIe 
siècle. Cette étoffe précieuse vient alors garnir les vêtements et les coiffes. 
 
 
 
 
 

 

Mousseline 
 

 
Toile de coton fine, tissée avec des fils fins et peu serrés mais plus dense que 
les étoffes de gaze. Ce tissu doux, léger et fluide est importé en France depuis 
les Indes jusqu’au XIXe siècle. L’Encyclopédie de Diderot et d’Alembert de 1751 
explique cette appellation « parce que sa surface n’est point parfaitement unie, 
mais qu’elle est garnie d’une espèce de duvet assez semblable à de la mousse 
». Son usage est d’abord réservé aux vêtements d’intérieur et aux sous-
vêtements. Evoluant vers davantage de simplicité et vers un retour à l’antique, 
la mode du dernier quart du XVIIIe siècle s’empare des mousselines de coton. 
Les robes blanches et fluides à la ceinture haute, dégagées des paniers et des 
corsets, apparaissent et deviendront emblématiques du futur style Empire. 
 
 
 

 
 

Panier 
 

 
 
 
Jupon raidi et rigidifié par des cercles d’osier, de métal ou de baleines qui se 
porte par-dessus un premier jupon ou sous la jupe. Sa forme et sa taille varient 
mais il peut atteindre des dimensions extravagantes qui élargissent 
considérablement les hanches et le bas du corps des dames. Il apparaît dans 
les années 1710-1720. 
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Pièce d’estomac 
 

 
 
 
Pièce de tissu détachable et richement décorée, le plus souvent de forme 
triangulaire et parfois baleinée. Elle s’attache de part et d’autre de la robe à la 
française et vient ainsi la fermer tout en dissimulant le corps à baleines. 
Elément constitutif du costume, la pièce d’estomac était parfois assortie à 
d’autres accessoires venant compléter la parure : tours de gorge, rubans, 
nœuds de manches, etc. 
 
 
 
 
 
 
 

 

Robe à la française 
 

Robe ouverte ou semi-ouverte, elle est associée à une jupe de dessous. Elle 
se caractérise par un dos animé d’une double série de plis plats réguliers qui 
se prolongent en une petite traîne. La robe à la française prend au XVIIIe siècle 
une forme plus ajustée, caractérisée par le port d’un corps à baleines. Ce 
dernier peut être dissimulé sur le devant par une pièce d’estomac. La robe à la 
française est portée avec un panier, dessous rigide, qui prend une forme ovale 
à partir des années 1750. Les manches sont dites en pagode et sont 
prolongées par des engageantes. Ce style de robe connaît son apogée dans la 
seconde moitié du siècle et reste une tenue d’apparat sous le règne de Louis 
XVI. Le goût pour la mode anglaise, l’apparition des robes chemises moins 
contraignantes et la Révolution française mettront fin à la mode des fastueuses 
robes à la française. 
 
 

 

Taffetas 
 
 
 
 
Mode de tissage privilégié au XVIIIe siècle, dans lequel l’entrecroisement des 
fils permet d’obtenir le même motif sur les deux faces : les fils de chaîne 
passent alternativement au-dessus et au-dessous des fils de trame. Le terme 
s’applique aux fibres continues telles que la soie. Les dérivés de cette technique 
et le nombre de fils permettent d’obtenir des tissus très variés. Certains sont 
plus épais, comme le gros de Tours, plus décorés, comme le taffetas broché, ou 
avec des variations dans les couleurs, comme le taffetas changeant. 
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Parures et ornements : le désir de l’excellence et du prestige 
 
Le nouveau style français, adopté dans les cours et les villes d’Europe, se manifeste dans les portraits de 
femmes de l’aristocratie et de la bourgeoisie. Satins, broderies et parures composent une mise en scène de 
soi où le vêtement, marqueur de rang, érige la mode en langage de la splendeur, mais aussi en art de 
séduire et d’exister. Le dialogue entre peintures et costumes d’époque éclaire la construction d’une féminité 
entre idéal de beauté ; désir de réalisme et représentation sociale. L’art du paraître connaît alors un essor 
inédit : la mode s’affirme, attisée par la rivalité entre noblesse et bourgeoisie montante. Nattier incarne cet 
équilibre entre idéalisation et somptuosité, comme en témoignent ses portraits de princesses commandés 
par Louis XV. Les modèles, qu’ils soient issus de la Cour ou des élites urbaines, participent souvent à la 
création de leur image, affirmant ainsi leur rôle dans l’invention d’une nouvelle esthétique féminine. 
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Le portrait, théâtre de l’identité et du statut social 
 
Au siècle des Lumières, le portrait connaît un essor sans précédent. Aristocrates et bourgeois se font 
représenter pour affirmer leur rang et leur richesse. Les peintres magnifient leurs modèles par le faste des 
vêtements et accessoires : velours, taffetas, satins, fourrures, broderies d’or et d’argent. Chaque détail — 
tissus, ornements, bijoux — souligne raffinement et statut social.  
 
Certains artistes excellent dans cet art du paraître : Labille-Guiard, Vigée Le Brun et Vestier se distinguent 
par leur sens aigu de la matière et du détail. Formé à la miniature, Antoine Vestier s’attache à la finesse 
des étoffes et à la précision des motifs. Adélaïde Labille-Guiard, également miniaturiste et fille d’un 
marchand-mercier, puise dans cet univers son goût du luxe et du costume. Pour Élisabeth Vigée Le Brun, 
fille d’une coiffeuse et d’un peintre pastelliste, l’attention à la mode et à la grâce féminine s’enracine dans 
son environnement familial, sa formation auprès d’un peintre éventailliste avait éveillé son goût pour le 
détail et le raffinement décoratif. Sous les pinceaux de ces portraitistes, la mode devient un langage de 
prestige et de distinction, donnant vie à l’élégance et à l’éclat de la société du temps du XVIIIe siècle. 
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Portraits sensibles : félicité familiale et bonheurs enfantins 
 
Dès les années 1770, les romans et écrits philosophiques sont les théâtres de profonds changements, 
célébrant la félicité conjugale et accordant à l’enfant une psychologie et une personnalité propres, enfin 
dignes d’intérêt (Jean-Jacques Rousseau écrit le fameux Émile ou De l’éducation en 1762). 
Une veine originale de portraits accompagne ces transformations, peignant des jeunes filles et des femmes 
avec une beauté se revendiquant plus simple et naturelle, et des enfants joueurs et espiègles. Aux 
bouleversements sociaux et à ce goût du naturel répond une vogue grandissante pour les cotonnades et 
mousselines blanches issues de la sphère de l’intime et des linges de corps. Les dessous prennent le 
dessus, dans les portraits féminins et enfantins. Les peintures françaises, imprégnées de l’idéal 
rousseauiste, et anglaises, tout en élégance raffinée et décontractée, se répondent et s’influencent à l’aube 
du XIXe siècle. 
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Féminités rêvées et jeux de l’amour : fêtes galantes et pastorales 
 
Au XVIIIe siècle de nouveaux genres voient le jour : fêtes galantes de Watteau et Lancret, et pastorales de 
Boucher mettent en scène une féminité rêvée et fantasmée. Pour ce nouveau théâtre de l’imaginaire, ils 
jouent des costumes et du travestissement, créant une image poétique et idéalisée des femmes. 
Au début du XVIIIe siècle, le peintre Antoine Watteau invente un nouveau genre : la fête galante. Elle 
célèbre l’amour raffiné, la grâce et les plaisirs élégants d’une société qui aime se mettre en scène. 
Aristocrates et bourgeois se retrouvent à l’opéra, dans les bals ou lors de fêtes déguisées, jouant à être 
bergères, danseuses ou pèlerines. Watteau mêle mythologie et figures contemporaines pour créer une 
vision poétique du monde de la séduction et de la rêverie. Ses successeurs – Lancret, Ollivier ou Watteau 
de Lille – prolongent cet art du bonheur et de la féminité mise en scène. Inspiré par cet esprit, François 
Boucher ouvre la voie aux pastorales, où des bergers et bergères, vêtus de soie et de velours, évoluent 
dans une nature idéalisée. Ce goût pour la pastorale s’inscrit dans une longue tradition littéraire, héritière 
de la poésie bucolique de la Renaissance et de l’Antiquité. Il puise aussi dans la peinture nordique, 
attentive à la vie paysanne, et dans les arts du spectacle qui fascinent tant le XVIIIe siècle. 
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Fêtes galantes, pastorales et portraits : une nouvelle culture mondaine 
 
La société du XVIIIe siècle, friande d’opéras et théâtres adore mêler ses divertissements à une véritable « 
théâtralité sociale ». Elle se met ainsi en scène dans la mode, spectacles, salons et promenades. 
 
Au-delà des œuvres de Watteau, Lancret ou encore Boucher, les fêtes galantes et les pastorales ont aussi 
une véritable pratique sociale. Les travestissements et déguisements occupent en effet une place 
d’honneur dans cette nouvelle culture mondaine du XVIIIe siècle. Tous comme les peintres, les nobles 
s’emparent des codes de la Commedia dell’arte et des pastorales dans leurs bals et parties de campagne. 
Et ces genres, tant déclinés dans les scènes de genre et arts décoratifs, imprègnent alors jusqu’aux 
portraits. 
La référence à une nature bucolique caractéristique des pastorales du XVIIIe siècle forme une source 
d’inspiration pour les créations contemporaines. Cet héritage se retrouve à la fois dans la réinterprétation 
des arts décoratifs rocailles par Cindy Sherman et dans la haute couture de la maison CHANEL. 
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