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Liotard avec variations
Les autoportraits de Jean-Etienne Liotard

par Claude Reichler

La touche et le fini

Liotard abomine la touche. II veut qu'on
peigne «nettement, proprement et uniment»
('Tratte, p. 59)1 et qu'on bannisse de la peinture
toute trace de la häte, de la paresse, de la fausse
liberte. Rubens et Rembrandt memes, «les deux
peintres les plus touches», ne trouvent pas
grace ä ses yeux. C'est que la touche depose sur
la toile le temoignage d'une presence incon-
grue, elle est comme le corps du peintre
devenu päte, empätement ombreux ou clair
par lequel le tableau s'alourdit d'une sorte
d'indecence. Cette proscription ressortit chez
Liotard, autant qu'ä l'esthetique, ä la morale
secrete et a la metaphysique picturale.

Aux laideurs du touche, il oppose les merites
du fini: l'«expression», l'«harmonie», l'«effet»,
le «contraste», le «saillant»... - toutes les
categories qu'il denombre comme un fantasque
classificateur, et surtout la «grace», dependent
de cette qualite par quoi l'objet peint, revetu de

perfection, peut entrer dans l'eternite: «La
peinture est le miroir immuable de tout ce que
I'univers nous offre de plus beau», proclame-
t-il au seuil de son Tratte des principes et des

regies de la peinture. Si la touche a pour effet de
laisser voir sur la surface du miroir la contin-
gence et l'avidite (financiere, en l'occurrence:
le peintre «touche» est apre au gain, dit
Liotard), la fonction du fini sera, au contraire,
d'eliminer cette presence: par le surcroit de
travail qu'il s'impose, le peintre nous offre
l'ultime elegance de disparaitre de sa peinture.

La «verite» que Liotard cherche ä rendre
s'accomplit done idealement lorsque l'imita-
tion, le portrait, subsiste seul, comme s'il n'y

avait pas eu d'imitateur. Le spectateur est place
face ä une image d'oü l'artiste, par les raffine-
ments de son art, s'est efforce d'effacer les

traces de cet art meme. On voit bien ici ce qui
separe les autoportraits liotardiens de ceux de
Rembrandt, auxquels on les a parfois
compares. Mais surtout, on aper^oit les problemes
que fait surgir cet effacement de soi, ce retrait
de tout l'aspect pulsionnel de l'acte de peindre,
du moment qu'il s'agit de se peindre soi-meme.

La mise en scene de soi

Si le corps du peintre, l'empreinte de son
geste passionne ou contenu, sont chasses du
tableau du point de vue de sa facture, ils y
reviennent, comme aurait pu dire Liotard, sub

specie aeternitatis, dans le «fini» immobile et
harmonieux de l'image, et, d'une certaine
maniere, sans que le peintre le sache. Iis acquie-
rent la une presence et une force etonnantes.

Les quelque quinze autoportraits que Liotard

a effectues, de 25 ä 80 ans environ, le
representent certes lui-meme dans la variete
des äges, des attitudes, des humeurs. L'essen-
tiel est pourtant d'un autre ordre: chacun de
ces portraits est une variation sur le theme du
rapport ä soi. Le triomphe, l'enjouement, l'in-
terrogation, l'emotion qu'on lit dans le regard,
semblent se rapporter toujours au fait meme
qui nous vaut de les dechiffrer: l'auto-repre-
sentation. Le visage de Liotard que nous pre-
sente Liotard, c'est celui d'une reflexivite qui a
conscience d'elle-meme. II respecte ainsi une
loi de l'autoportrait, qui exige la presence,
dans un seul espace, de trois elements: l'objet,
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Liotard riant. 1770
Huile sur toile. 84 X 74 cm.
Geneve, Musee d'art et d'histoire, inv. 1893-39.



Liotardage, la main au menton. 1770-73.
Pastel sur parchemin colle sur toile. 63 x 52 cm.
Geneve, Musee d'art et d'histoire. inv. 1925-5.



Liotard au bonnet rouge. 1765-67
Pastel sur parchemin. 63 X 52 cm.
Geneve, Bibliotheque publique et universitaire.

le sujet, et le rapport qui les unit; l'image, le
peintre, et le miroir.

Ce rapport est, chez Liotard, le revelateur de
la theätralite interieure: evincee de l'acte de
peindre, peu marquee dans la pose (en accord
avec une esthetique idealiste, l'autoportrait
liotardien est litotique, presque pudique), la
mise en scene de soi apparait dans le melange
d'enigme et d'ironie qui divulgue et recouvre
les complaisances du regard. Pensons au
costume dans lequel Liotard s'est peint si souvent:
bonnet rouge enserrant le front et d'oii s'echap-
pent, sur les cotes, les touffes symetiques et
allongees des cheveux blancs, collerette blanche,

veste bleue («Liotard riant» et «Liotard
äge» du Musee de Geneve, portrait de la Bibliotheque

publique et universitaire, «Vue des

glacieres» d'Amsterdam, etc.). Que l'expres-
sion du visage soit hilare, interrogative ou

poignante, l'attirail de la representation anti-
cipe remarquablement le clown et sa derision
familiere. Mais c'est surtout par les formida-
bles barbes a la moldave, vastes et floconneuses,
enrichies de volutes, de transparences et de
reflets, suspendues au centre du tableau comme
des objets independants et vivants, qu'eclate
le spectacle inconscient et que revient s'etaler
le corps fetichise du peintre, dans un effiloche-
ment vaporeux et saugrenu. Ainsi sont traites
trois des plus celebres autoportraits: celui des
Offices, celui de Dresde et celui de Geneve.

Duplications

L'une des ceuvres les plus delicieuses de
Liotard, le portrait de la Comtesse de Coventry,

existe, semble-t-il, en trois exemplaires. On
peut en voir deux, l'un ä Geneve, Lautre ä

Amsterdam, pastels de dimensions differentes.
Le plus etonnant, dans ces petits chefs-d'oeuvre,

si on les compare, est qu'ils entremelent
de maniere assez vertigineuse l'identite et la
difference: la meme piece, le meme sofa - mais
les couleurs des coussins varient; le meme
miroir oix se reflete la meme bordure de porte ou
de fenetre, le meme tapis - mais rouge et bleu
une fois, bleu et blanc Lautre, et orne un jour
d'un vase ä fleurs, Lautre de lettres tombees; le
meme vetement a l'orientale, la meme position
reveuse, mais ce sont deux jeunes femmes
differentes...

Cette duplication troublante se remarque
aussi dans les autoportraits. Tel pastel a sa

replique dans un email, tel dans une gravure;
le «Portrait de l'artiste au bonnet rouge» existe
en deux ou trois exemplaires, pastels et dessins;
le «Liotard ä la barbe» de Geneve repond ä

celui de Dresde, jusque dans le crayon que
tient le personnage. Liotard ne se propose que
d'imiter la nature, et il ajoute volontiers ä la

copie d'autres copies - mais avec variations.
II n'y a pas en effet deux doubles absolument
semblables: ici c'est un detail du vetement qui
change, la le sourire, ailleurs la posture. Le
disparate du meme au meme ouvre un abime
dans la perception de l'identite: ce Narcisse qui
se contemple ne se fixe jamais, il ne se saisit
jamais comme une essence stable, il est un
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