MUSEE DE LA CERAMIQUE

Dossier pédagogique

Dossier réalisé par le service des publics
et le service éducatif des musées de la ville de RO uen

wFRR S es







SOMMAIRE

PRESENTATION DU MUSEE ... ..... ittt oo e e e e e p.5
Histoire du musée de la Céramique

L’hétel d’'Hocqueville

Les manufactures rouennaises

LES COLLECTIONS ...t e e e et e e e e et e e e re e e eens p.6

LES TECHNIQUES ... .ottt it et st e et e e et e et e e e e e e re e e aaeeae s p. 6
La préparation de la terre

Le faconnage

La cuisson

L'émaillage et le décor peint

CERAMIQUES DES XV&, XVI® ET XVII® SIECLES... .. iiit e p. 8
Les majoliques italiennes

Masséot Abaquesne

Les terres vernissées normandes, Bernard Palissy, les grés allemands

LA FAIENCE DE ROUEN AU XV @ SIECLE ... ... een e e et p. 10
Edme Poterat

Les camaieux bleus

Les formes de la faience de Rouen

LA FAIENCE DE ROUEN AU XVII ® SIECLE.........iiii e e e, p. 11
Le lambrequin rouennais

Une table dressée

Le décor rouge et bleu, I'ocre niellé

Les grands centres faienciers francais et européens
Les Bustes des Saisons

Le décor aux cing couleurs

Un cabinet sur le théme de la toilette

Les sculptures et peintures de faience

Pagodes et chinoiseries

Le décor a la corne, la faience de petit feu

LES VERRERIES. ... ... et ottt et p. 19
LES ENVOIS DE SEVRES ... e iee ettt s p. 19
LA FAIENCE FINE... .. ettt ettt s p. 20
LA PORCELAINE ... ... ettt ettt e p. 20
PLAN DU MUSEE ... ..ottt oo e e, p. 21
GLOSSAIRE . .. ... et p. 24
PISTES PEDAGOGIQUES. ......... ettt et ee oot p. 26

Lien avec les programmes en histoire de l'art
Approche chronologique

Approche thématique

Autres pistes

Pour aller plus loin

Annexe : interroger I'ceuvre sur différents plans



ORIENTATIONS BIBLIOGRAPHIQUES.... ..o e e e e e e e e e e p. 32

RENSEIGNEMENTS PRATIQUES. ...t e e e e e e p. 34

Ce parcours s’adresse aux éléves de tous niveaux des enseignements général, technique et
technologique et traverse un grand champ de disciplines (histoire des arts, arts plastiques,
histoire, lettres, éducation musicale, philosophie, sciences, etc.).

Ce dossier propose des pistes pédagogiques adaptables pour les primaires, colléges et lycées.

Tous les thémes sont accompagnés de leur localisation dans le musée entre crochets : [10]
correspond a la salle 10 du musée de la Céramique.



PRESENTATION DU MUSEE

Histoire du musée de la Céramique

L'histoire du musée de la Céramique est intimement liée a I'engouement des collectionneurs
rouennais du XIX® siécle pour la faience de leur ville. En 1861, des amateurs conduits par le
comte de Germiny exposent pour la premiére fois les chefs-d’ceuvre de leurs collections de
faiences de Rouen au Palais de Justice.

A l'issue de cette premiére présentation publique, la ville de Rouen achéte les 1100 céramiques
de I'exceptionnelle collection d’André Pottier (1799-1867) et les installe en 1864 dans une
galerie du cloitre du musée départemental des Antiquités. André Pottier, conservateur de ce
premier musée de la Céramique, rédige alors une Histoire de la faience de Rouen, publiée en
1869, qui marque les débuts de I'érudition dans ce domaine.

Les donations des généreux collectionneurs locaux tels que I'Abbé Colas, Alfred Darcel,
Gustave Gouellain ou encore Gaston Le Breton, enrichissent rapidement ce fonds municipal de
céramiques qui intégre les galeries du nouveau batiment du musée des Beaux-Arts inauguré en
1888.

La décision de transférer la collection dans I'h6tel d’'Hocqueville est prise dans les années 1930
mais il faut attendre 1984 pour que le déménagement ait lieu et que le musée de la Céramique
accueille enfin le public dans cet hoétel particulier.

L’hétel d’'Hocqueville

Etabli sur les fondations de I'ancienne prison de La Cohue détruite en 1655, I'hétel particulier
dans lequel se trouve le musée de la Céramique est édifié en 1657 sur ordre de Pierre de
Becdelievre, seigneur d’'Hocqueville et premier président & la Cour des Aydes de Rouen. Béati en
pierre de taille, I'hétel se dresse entre une cour pavée et un jardin suspendu en terrasse,
terminé par une maison a pans de bois du XV° siécle.

Vers 1740, les propriétaires édifient au fond du jardin un pavillon de musique en forme de demi-
rotonde. Dans la seconde moitié du XVIII° siécle, le batiment est modifié. Un pavillon est ajouté
au corps principal et dote I'hétel d’'une majestueuse entrée, avec un vestibule et un escalier
d’honneur.

En 1775, Esprit Robert Marie Le Roux, baron d’Esneval, rachéte I'hétel d’Hocqueville resté
depuis sa fondation dans la famille Becdeliévre. Il modifie une grande partie du décor intérieur
des salons pour les aménager selon le golt néoclassique de cette période. Ces décors de style
Louis XVI restent en place jusqu’a leur démembrement partiel en 1910. En 1790, I'h6tel devient
la propriété des Delahaye-Descours. En 1826, il est racheté par la famille Bataille de
Bellegarde. A la mort d’Albert Bataille de Bellegarde, en 1910, le collectionneur Paul Guilbert sy
installe.

En 1936, la Ville de Rouen acquiert I'h6tel d’'Hocqueville pour y installer la collection de
céramiques, trop a I'étroit dans les quelques salles qu’elle occupe au musée des Beaux-Arts.
L’hétel héberge dans un premier temps le conservatoire municipal, avant d’étre aménagé pour
recevoir le musée de la Céramique et ouvrir ses portes au public en 1984.

Les manufactures rouennaises

Rouen est un centre faiencier célebre pour ses productions de faience stannifere de grand feu.
Son histoire se déroule sur prés de trois cents ans, du XVI® siecle a la fin du XVIII® siécle. La
conjonction de différents atouts a assuré le succes des productions rouennaises : une terre
argileuse de qualité, un commerce et un transport facilités par la Seine et une riche noblesse
parlementaire, commanditaire et clientéle de choix pour ces pieces de prestige.

Les nombreuses manufactures qui se développent durant cette période dans le faubourg Saint-
Sever, sur la rive gauche de la Seine, utilisent les mémes matériaux et suivent un mode de
fabrication similaire. La seule source sur le mode de production des manufactures rouennaises
est le manuscrit du faiencier Pierre Paul Caussy, L’Art de la Fayence, rédigé vers 1747. Dans la
premiére moitié du XVI° siécle, Masséot Abaquesne est le premier a installer ses ateliers dans
le quartier Saint-Sever. Il faut attendre le milieu du XVII® siecle et le privilege royal accordé a
Nicolas Poirel de Grandval, racheté par la famille Poterat, pour que Rouen redevienne un
important centre faiencier. La fin du privilege, en 1698, libere la production et au moins dix
manufactures s'’installent sur la rive gauche, entre 1698 a 1725, parmi lesquelles les plus

célebres sont celles de Bertin, Fouquay, Heugues, Le Coqg de Villeray, Caussy, Guillibaud.
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L'implantation des manufactures est réglementée par l'autorité royale qui, soucieuse de la
pénurie de bois et des risques d’incendies, limite le nombre de fours. L'industrie de la faience
reste importante a Rouen jusqu'a la fin du XVIII® siécle, pour connaitre ensuite un déclin brutal
entre les années 1798 et 1810.

Les campagnes de fouilles menées entre 1983 et 1991 dans le quartier Saint-Sever ont permis
de découvrir et de récolter de nombreux fragments archéologiques témoignant des techniques
de fabrication de la faience a Rouen.

LES COLLECTIONS

Riche de plus de cing mille pieces, le musée conserve la plus importante collection publique
francaise de faiences produites a Rouen. Il dresse ainsi sur ses trois niveaux d’exposition
permanente une histoire compléte de la faience rouennaise, du XVI° siécle a la fin du XVIII®
siecle. Si la faience de Rouen représente plus des deux tiers des collections, le musée
conserve aussi des céramiques d'autres centres faienciers qui permettent de replacer cette
histoire locale dans le contexte plus général de la céramique européenne, du XV° siecle aux
années 1930.

Le parcours débute au rez-de-chaussée avec une présentation des premiéres faiences
européennes : les majoliques, produites en Italie du XV° au XVIII® siécle. Il se poursuit par les
productions des ateliers rouennais du céramiste Masséot Abaquesne (vers 1500-avant 1564), et
par une présentation des productions frangaises de terre vernissée des XVI° et XVII° siécles.

Au premier et au deuxiéme étages du musée, les salles consacrées aux XVII® et XVIII® siécles,
coeur des collections, dévoilent les chefs-d’oeuvre de I'histoire de la faience de Rouen
camaieux bleus, décors rayonnants rouges et bleus, ocres niellés, sculptures et peintures de
faience, chinoiseries et décor a la corne. De remarquables ensembles des centres faienciers
des Pays-Bas, de Nevers, Lille et Moustiers sont exposés en regard des piéces de Rouen. Le
parcours se prolonge au-dela du XVIII® siecle par une présentation des productions de la
Manufacture de Sevres aux XIX® et XX° siécles. Enfin, deux salles sont consacrées a la
porcelaine et a la faience fine.

TECHNIQUES [1]

La préparation de la terre

Les terres, convoyées en barils, sont livrées dans les faienceries a I'état brut. Il faut alors les
préparer et les laver avant de leur donner la forme de la piece. Les terres sont ainsi tout d’abord
pilées grossierement, puis passées a I'eau pour les nettoyer du sable qu’elles contiennent. Une
fois séche, la terre est broyée, réduite en poudre et lavée une derniere fois pour extraire les
ultimes grains de sable. Elle est alors passée dans un triple tamis avant d’étre acheminée par
canaux dans des bassins de décantation. La terre tamisée est transportée dans des greniers
aménagés auprés des fours pour sécher. Enfin, elle est placée dans des caves appelées
mdarissoirs pour y fermenter. Extraite des mdrissoirs, la terre est préte pour étre « marchée »
pieds nus, afin d’en 6ter les gaz de fermentation et de la mélanger a du sable. Elle est alors
faconnée en mottes et battue sur des tables avec des barres de fer pour lui donner de la
souplesse et la rendre uniforme dans toute sa masse. La terre est ainsi devenue une pate
céramique. Elle est préte a étre fagconnée.

Le faconnage

Le faconnage des piéces s’effectue au tour ou au moule. Le modelage & mains nues n’est que
rarement pratiqué. Il sert a terminer une piece tournée, pour former un bec verseur notamment.
Apres faconnage, les pieces sont mises a sécher avant de subir leur premiére cuisson.

e Letour
Le tour est privilégié pour les formes de plan circulaire comme les vases ou les pichets. Le
tournage des pieces s’effectue a l'aide d’ « esteques », outils plats percés au centre pour le



passage d'un doigt, de jauges pour vérifier le gabarit des pieces et de « tournassins » pour
creuser les gorges.
e Le moulage

Le moulage facilite la production de piéces en grande quantité. Il est essentiellement adapté a la
fabrication des plats, des assiettes et des céramiques aux formes élaborées et a reliefs. Les
moules en platre sont soit en plusieurs parties, soit en un seul élément, la « bosse », qui permet
d'imprimer la forme. La terre préparée est étendue en une galette appelée « crolte » et
appliquée a la main sur le moule pour en retenir toutes les empreintes. En séchant, la terre perd
du volume et cette retraite permet son extraction du moule. Une fois moulée, la terre crue est
alors préte pour une premiére cuisson, dite « de dégourdi », autour de 800, qui lui retire son
eau et la transforme en biscuit.

La cuisson

Une fois faconnée, la terre crue subit alors une premiére cuisson dite « de dégourdi » vers
800 puis, pour les faiences, une seconde dite « d e grand feu », autour de 900C a 1200TC,

destinée a cuire I'émail et le décor peint. Une troisiéme et derniére cuisson, vers 600C, est
effectuée pour les couleurs de petit feu.

Le four est un batiment aux murs faits de briques et de tuiles. Il comprend plusieurs niveaux :
une chambre de chauffe qui contient le foyer au niveau du sol et une chambre de cuisson dans
laquelle sont aménagées des ouvertures permettant de surveiller la cuisson.

L’émaillage et le décor peint
Apres une premiere cuisson de dégourdi de la terre crue fagconnée, la piece est trempée dans
un baquet rempli d’émail, liquide composé en moyenne de deux tiers d’oxyde de plomb et d’un
tiers d’étain. L’émail est ainsi appelé « stannifére ». La terre poreuse boit I'émail et I'objet ressort
de ce bain couvert d’'une couche pulvérulente qu'une seconde cuisson va vitrifier. Le décor est
peint au pinceau sur I'émail sec, avant cuisson pour la faience de grand feu, et sur I'émail cuit
pour la faience de petit feu.
Les couleurs, appliquées au pinceau, sont bues par 'émail poreux et ne peuvent étre
retouchées. Seules cing couleurs obtenues a partir d’'oxydes métalliques peuvent résister aux
températures de grand feu (entre 900<C et 1200C) : le bleu de cobalt, le violet-brun de
manganése, le jaune d’antimoine, le vert de cuivre et le rouge de fer. La technique du grand feu
permet I’harmonieuse fusion de la peinture dans I'émail.
Introduite en France au milieu du XVIII° siécle, la faience de petit feu recoit un décor coloré sur
I’émail cuit. Les couleurs cuisent lors d’une troisieme cuisson, dite de petit feu, autour de 600<C.
Ce procédé permet d'élargir la palette du grand feu a des couleurs plus nuancées comme le
rose, le vert pale et l'or.

e Le poncif
Le peintre exécute ses motifs a main levée, sans repentir possible, parfois a I'aide de repéres
posés au poncif : une plague de métal ou une feuille de papier transparent sur laquelle le tracé
du dessin a reporter est piqué de petits trous. Posé sur la piéce, le poncif est tamponné avec un
petit sac rempli de poudre de charbon de bois qui s'infiltre par les piglres du papier ou les
ouvertures de la plaque métallique.



CERAMIQUES DES XV°¢, XVI¢ ET XVII® SIECLES

Les majoliques italiennes [2]

Le terme de majolique désigne la faience stannifére de grand feu produite en Italie des le début
du XV°¢ siécle. Le nom de « majolique » dérive probablement de celui de la ville de Malaga,
centre céramique espagnol réputé au Moyen-Age, ou de I'le de Majorque par laquelle transitait
une partie de la production hispano-mauresque a destination de I'ltalie. En contact avec la
civilisation islamique qui maitrise la technique de fabrication de la faience depuis le VIII® siécle,
I'Espagne produit en effet dés le XIII° siécle, des piéces trés appréciées pour I'effet scintillant de
leur glagure.

Dans la seconde moitié du XV° siécle, des ateliers de faience ouvrent dans le nord de I'ltalie, a
Faenza - qui a donné le nom francais de faience -, Urbino, Castel Durante, Gubbio, ou encore
Deruta. Pour donner aux majoliques l'effet brillant des faiences lustrées espagnoles, les
faienciers italiens introduisent dans I'émail qui recouvre les pieces des oxydes d’argent et de
cuivre. Les nombreux ateliers de faience concentrés en Ombrie, Emilie et Toscane sont dirigés
par des familles d’artisans.

Les majoliques adoptent des formes variées qui répondent a une multitude d'usages : grands
plats d’apparat, assiettes, coupes sur piédouche, bassins, vases, pots a pharmacie. La plupart
de ces pieces de forme constituent une vaisselle décorative, rarement utilisée sur les tables,
mais avant tout destinée a orner les crédences et les dressoirs des salles ou les familles
princiéres organisent les banquets. Inspirés par les modeéles diffusés par la gravure alors en
plein essor, les peintres réalisent sur les majoliques des istoriati, décors historiés dont les sujets
sont empruntés a I'Antiquité ou a I'histoire chrétienne. Les majoliques sont aussi ornées de
foisonnants motifs issus du répertoire décoratif de la Renaissance : entrelacs, chimeéres,
masques et grotesques.

* Les boiseries de I'abbaye de Saint-Amand
Les boiseries et la cheminée de cette salle décoraient, au début du XVII® siécle, I'abbaye de
Saint-Amand, construite au XV° siécle. Détruite a la fin du XIX® siecle lors du percement de la
rue de la République, les décors furent remontés dans un nouvel immeuble avant d'étre
rachetés par la ville de Rouen en 1981 pour I'hétel d’Hocqueville.
La cheminée pourrait provenir de la chambre de la mere abbesse de Saint-Amand, Guillemette
d’Assy et dater de la premiére moitié du XVI° siecle. Instigatrice de grands travaux, élue
abbesse en 1517, Guillemette d’Assy avait fait élever en 1525 le colombier de la résidence d’'été
des abbesses de Boos, prés de Rouen. L'édifice était décoré dans sa partie supérieure de
carreaux de faience qui sont les plus anciens retrouvés dans la région rouennaise. Dans les
niches architecturées surmontant la cheminée, sont sculptées les figures de la Vierge Marie,
'archange Gabriel, sainte Marguerite et sainte Madeleine. Au centre du linteau se trouvent les
armes de l'abbesse.
On a longtemps pensé que les boiseries qui sont associées a la cheminée provenaient de la
chambre de Guillemette d’Assy mais leur facture indique qu’elles seraient plus tardives, du
début du XVII° siécle et proviendraient d’une autre piéce de I'abbaye. Elles auraient été alors
exécutées durant I'abbatiat d’Anne de Souvré, inhumée en 1652. Ces 193 petits lambris
rectangulaires en chéne sont décorés d'un herbier composé de fleurs et de fruits disposés en
guirlandes verticales et peints a I'huile. Sur I'un des panneaux, une moniale est représentée en
priére, devant une croix.

Masséot Abaquesne [3]

La production faienciére de Rouen se développe au XVI° siécle dans l'atelier du Normand
Masséot Abaquesne (vers 1500-avant 1564). Certainement formé auprés de faienciers
anversois, il introduit en France les premiers pavements de faience stannifére, dont I'émail a
base d’'étain permet de fixer sur l'argile des couleurs chatoyantes. Actif a Rouen entre 1526 et
1564, il est connu comme « emballeur » de marchandises puis comme « émailleur sur terre ».
Installés a proximité de la rue d’Elbeuf, sur la rive gauche de Rouen, les ateliers de Masséot
Abaquesne produisent des carreaux de pavement de faience en grande quantité. Depuis le
Moyen-Age, les sols des grandes demeures seigneuriales sont recouverts de carreaux de terre
vernissée. A la Renaissance, les pavements intégrent le programme décoratif des chateaux qui

associe dans un ensemble cohérent boiseries, sculptures, vitraux et tapisseries. En 1542, un
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premier pavement est livié pour le chateau d’Ecouen, propriété d’Anne de Montmorency,
connétable (commandant supréme des armées) et proche de Francois I*. Entre 1549 et 1551,
les ateliers rouennais réalisent un second pavement ainsi que des fresques historiées en
faience. En 1557, Masséot Abaquesne recoit une importante commande pour le pavement de la
chapelle du chateau de la Bastie d’Urfé, dans le Forez, propriété de Claude d'Urfé, bailli du
Forez, ambassadeur a Rome et gouverneur des enfants royaux. Les ateliers de Masséot
Abaguesne réalisent aussi de nombreuses piéces de forme telles que des vases de pharmacie.
A partir du XVII® siécle, Masséot Abaquesne est oublié et ses ceuvres attribuées a Bernard
Palissy. Il faut attendre le milieu du XIX® siécle et les recherches d’André Pottier, premier
conservateur du musée de la Céramique de Rouen, pour que le faiencier normand soit remis a
I'honneur.

Les terres vernissées normandes  [4]

La terre vernissée est une terre cuite couverte d'une glagure composée de sels de plomb qui,
apres cuisson, donnent a la piéce son aspect brillant. La palette se limite aux dégradés de
bruns, ocres, bleus et verts. Déja pratiquée au Moyen-Age, cette technique connait un
développement remarquable dans la France de la Renaissance.

Dés le XVI° siécle, des ateliers de terre vernissée se développent, dans le Beauvaisis et autour
de Saintes, dans la Saintonge, et réalisent des pieces décoratives reprenant les formes des
pieces d'orfevrerie. La terre vernissée connait un grand succes en Normandie, du XVII° au XIX®
siécle. La richesse des argiles composant les sols ainsi que la présence de denses foréts
favorisent I'essor de villages de potiers dans le Pays de Bray (Martincamp et Esclavelles), la
vallée de I'Eure (Chétel-la-Lune), le Perche (Armentiéres-sur-Avre), le Bessin (Noron), le
Cotentin (Sauxemesnil, Vindefontaine, Néhou) et le Calvados (Noron-la-Poterie).

Ces ateliers fabriquent en grande quantité des céramiques a usage domestique mais aussi des
pieces purement décoratives de grande qualité. Pré-d’Auge et Manerbe, situés autour de
Lisieux, se spécialisent dans la production de terres vernissées de prestige, essentiellement des
carreaux de pavement et des épis de faitage, éléments architecturaux qui ornent les toitures
des grandes demeures. lls se composent de différents éléments de forme ovoide ou cylindrique
décorés de volutes, de visages féminins, de tétes d’hommes barbus ou de chérubins ailés, de
coupes de fleurs et de fruits, de feuillages, empilés sur une base de plan carré et généralement
couronnés par un oiseau.

Bernard Palissy [4]

Insatiable observateur de la nature, Bernard Palissy (1510-1590) est avant tout un scientifique
spécialisé dans les domaines de la géologie, I'hydrologie et la paléontologie. Céramiste de
génie, il obtient le titre d’ « inventeur des rustiques figulines du Roi Charles IX » pour ses plats
ornés de motifs animaliers en relief. Ses créations céramiques sont aussi d’ordre monumental.
En 1555-1556, il recoit la commande de grottes rustiques décorées en terre cuite émaillée pour
le connétable Anne de Montmorency a Saintes, puis en 1565, pour Catherine de Médicis aux
Tuileries. Au XIX® siécle, les faienciers redécouvrent ses nombreux écrits sur les techniques de
fabrication des céramiques et faconnent la Iégende que I'on connait aujourd’hui : un céramiste
incompris, vivant dans une grande pauvreté, cherchant en vain le secret de I'émail blanc et
brhlant ses meubles pour cuire ses essais.

Seules quelques rares pieces sont aujourd’hui attribuables avec certitude a Bernard Palissy.
Ses plats, au décor moulé sur le vif reproduisant des coquillages et des animaux marins,
connurent un grand succés tout comme les décors de scénes historiques dont l'iconographie
provient souvent de tableaux ou de gravures. Sans doute exposées a des fins ostentatoires
dans des dressoirs, ces terres vernissées témoignent du goQt des princes de la Renaissance
pour les créations naturelles et I'étrange.

Les réalisations de Bernard Palissy sont largement copiées dés le dernier tiers du XVI° siécle
par ses successeurs, dans les ateliers de la Cour royale de Fontainebleau dit d’Avon et en
Normandie, au Pré d’Auge et & Manerbe. Obtenues par moulage, ces piéces au décor historié
inspiré par les gravures francgaises et hollandaises de I'époque ou décorées de mascarons et de
motifs végétaux, sont produites en série.



Les gres allemands [4]

Aux XVI° et XVII® siécles, le grés devient le matériau de prédilection des artisans pour les
pichets et les contenants des liquides. Cuit & 1250 C, c’est une céramique opaque qui possede
une texture tres serrée qui la rend imperméable.

Une forme particuliére de vaisselle a boire apparait dans les régions ou la biére est une boisson
appréciée comme le nord et I'est de la France, les Pays-Bas et I'Allemagne : la chope ou
cannette, récipient haut et cylindrique muni d’'un couvercle en étain pour éviter que la boisson
ne s’évente. Aux XVI° et XVII° siécles, les centres allemands de Cologne, Frechen, Westerwald
et Raeren, au nord d'Aix-la-Chapelle, se spécialisent dans cette production.

La péte grise ou marron du grés est recouverte d’'une glagure au sel. Les décors en creux et en
relief représentant des fleurs, des mascarons et des petits personnages sont apposés sur la
terre, avant cuisson, a l'aide d’'une matrice.

LA FAIENCE DE ROUEN AU XVII ¢ SIECLE

Edme Poterat [5]

Le 27 aolt 1644, Anne d’'Autriche, reine régente de France, accorde a Nicolas Poirel, seigneur
de Grandval et huissier du cabinet royal, le privilege exclusif pour cinquante années de « faire
faire en la province de Normandie toutes sortes de vaisselles de faience blanche et couverte
d’émail de toutes couleurs ». Nicolas Poirel confie la direction technique de la manufacture a
Edme Poterat (1612-1687), noble champenois et sieur de Saint-Etienne, un fief non identifié, qui
lui rachéte le privilege en 1674.

Forte de ce monopole, la famille Poterat regne ainsi en maitre sur la faience rouennaise jusqu’'a
la fin du XVII® siécle et éleve Rouen a la hauteur des grands centres faienciers francais, tels
que Nevers et Lille. La fin du privilege des Poterat, autour de 1698, libére la concurrence.

La manufacture est installée dans le quartier Saint-Sever, rue d’Elbeuf, sur la rive gauche de
Rouen, afin de limiter les risques d’'incendie du centre ville. Prés d’'un siecle apres la fin de la
production faienciere de Masséot Abaquesne, il ne reste a Rouen ni four, ni personnel qualifié.
Edme Poterat, qui n’était certainement pas faiencier de formation, doit donc débaucher des
ouvriers venant d’autres villes dont Nevers, alors premier centre faiencier francais.

Les premiéres faiences des Poterat adoptent le style des productions italiennes et nivernaises.
Le décor est dit a compendiario (« en résumé ») car il se limite & un motif restreint et a 'emploi
de deux couleurs, le bleu et le jaune, posées sur un fond d’émail blanc. Les formes des pieces
reprennent celles des majoliques italiennes : coupes a godrons (ornement creux ou saillant de
forme ovoide), bouteilles de pharmacie, plats de forme tondo (circulaire) a large aile. Durant le
dernier quart du XVII° siecle, la production des Poterat se diversifie et s’adapte a la mode du
camaieu bleu et aux décors chinois.

Les camaieux bleus [5]

Le Portugal, qui commerce avec la Chine dés le XVI° siecle, est le premier pays a importer les
porcelaines bleues et blanches qui suscitent un véritable engouement dans les cours
européennes. Profitant de cette mode, les Portugais puis les Hollandais copient les décors en
camaieu bleu des porcelaines chinoises sur des faiences de grand feu vendues moins cher. Au
milieu du XVII°® siécle, la Chine, en proie a des guerres civiles, se ferme aux exportations. La
Hollande se spécialise alors dans la production de camaieux bleus aux décors chinois. Les
ateliers de Delft diffusent ce goQt dans toute 'Europe. En France, Nevers transmet cette mode a
Rouen. Les ateliers d’'Edme Poterat imitent, dés le dernier tiers du XVII® siécle, les décors
nivernais au point qu’il est parfois impossible de différencier les productions des deux centres.
Les raisons du succes des faiences en camaieu bleu sont aussi d’ordre technique. L'oxyde de
cobalt, utilisé pour obtenir le bleu, présente une résistance et une tenue exceptionnelles aux
hautes températures du grand feu. De plus, sa texture facilite son application en tons dégradés.
Les faienciers européens composent des scenes a partir d'images conventionnelles de la
Chine, inlassablement reprises : longues silhouettes de femmes en promenade, dignitaires en
parade suivis de leurs serviteurs, petits paysages brumeux ornés de pagodes, paravents et
balustrades en bambou. Les motifs floraux se déclinent autour d’accessoires religieux chinois,
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d’oiseaux ou d’insectes. Les sujets orientalisants s’accompagnent aussi, dans des compositions
dites « hollando-chinoises », de scenes pastorales et de motifs héraldiques européens.

Les formes de la faience de Rouen

Les édits somptuaires de Louis XIV, notamment ceux de 1689 et 1709, imposent la fonte de la
vaisselle et du mobilier en argent pour renflouer le trésor royal et financer les campagnes de
guerre. Les faiences adoptent alors les formes des pieces d'orfevrerie qu’elles doivent
remplacer : aiguiéres dites en forme de casque renversé, pichets, saupoudreuses, flambeaux,
porte-huiliers, encriers, vide-poches...

Dés la fin du XVII° siécle, les manufactures rouennaises se spécialisent dans la production de
piéces aux usages variés. Pour le peintre Paul Baudry (1828-1886), la faience de Rouen « [a]
été employée a tous les usages possibles, et il N’y [a] pas un objet, de quelque nature qu'il soit,
ustensile de ménage, de toilette, d'ameublement ou sujet religieux, dans la confection duquel
elle ne puisse intervenir ». Les faienciers tentent de répondre a tous les besoins et ciblent tous
les domaines : les arts de la table, la toilette, le bureau, I'apothicairerie et I'ornement.

Le domaine des arts de la table est celui qui livre la plus large diversité de formes. Si les
faiences adoptent les lignes des pieces de service, elles n'avaient pas systématiquement leur
valeur d'usage. Leur fragilité, la finesse de leurs décors et leur prix élevé en faisaient des objets
de luxe aussi colteux que I'argenterie. Les plus richement ornées, comme les aiguiéres, étaient
certainement des piéces d’'apparat purement décoratives, retirées des tables lors du service.
Les grands plats, décorés des armoiries de leur propriétaire, étaient accrochés aux murs ou
dans des buffets dressoirs dont les portes restaient ouvertes lors des réceptions. Les petits
vases garnissaient les dessus de cheminées et les petites consoles fixées entre les boiseries
des salons.

LA FAIENCE DE ROUEN AU XVIII ¢ SIECLE

La premiére moitié du XVIII® siécle marque I'age d’or de la faience de Rouen. Les faienciers
rivalisent d’'inventivité dans les décors et se surpassent dans la maitrise des techniques de
cuisson, produisant des chefs-d'ceuvre de peinture et de sculpture en faience.

Dans la seconde moitié du XVIII® siécle, les manufactures rouennaises produisent toujours de la
faience de grand feu qui limite le décor a cing couleurs. Elles sont alors concurrencées par les
nouvelles techniques comme la porcelaine, la faience fine et la faience de petit feu, peintes
avec une large gamme de couleurs. Dés les années 1770, le déclin de la faience de Rouen est
amorcé. Les manufactures ferment les unes aprés les autres dans la premiére moitié du XIX®
siécle.

Le lambrequin rouennais [5, 6, 7]

Dés la fin du XVII® siécle, Rouen développe son propre répertoire décoratif a partir du
« lambrequin », motif en forme de languette triangulaire, certainement hérité des décors des
porcelaines chinoises de style Wan-Li (1573-1620).

Le lambrequin apparait tout d'abord dans sa forme primitive, robuste et rigoureux. Peu a peu,
les faienciers rouennais le font évoluer vers un raffinement extréme en l'ornant de guirlandes,
de fleurs, de draperies, de rinceaux, de crochets et de pendentifs pour former des broderies
rayonnantes qu'ils peignent en bleu et en réserve de blanc. Répété symeétriquement sur
'ensemble de la piéce, ce décor aux variations infinies converge de l'aile vers le centre des
plats autour d’'un motif qu’il valorise : armoiries, rosace, panier fleuri ou scéne chinoise. Le
lambrequin est décliné sur l'aile et le bassin des grands plats mais aussi sur les aiguiéres de
forme dite « casque » et sur toutes les pieces de forme.

Dans son ordonnancement et ses effets optiques, le lambrequin présente de nombreuses
parentés avec les ornements mis en ceuvre sous Louis XIV comme les décors en partie et
contrepartie des marqueteries Boulle, les compositions des parterres de jardins, les ornements
de damasquinage, les garnitures d'étoffes couronnant les ciels de lit mises a I'honneur par
Daniel Marot, les découpes des passementeries, guipures et points de dentelles. Le lambrequin,
symbole du prestige rouennais, est imité, dés le début du XVIII® siécle par Lille, Saint-Cloud,
Paris, Nevers, Strasbourg et Delft. Rouen se distingue cependant des autres centres faienciers
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par la qualité de I'émail de ses pieces et le diamétre important des plats commandés par la riche
noblesse parlementaire normande.

Une table dressée en faience de Rouen [6]

Dans ce salon a décor d'époque Louis XVI, est présentée I'évocation d'une table dressée pour
le service des desserts, a la fin du XVIII® siecle. Elle met en scéne des faiences de Rouen a
décor en camaieu bleu, des années 1700-1730, et des piéces de verrerie du XVIII° siécle.

Le service « a la francaise », d’'usage jusqu'a 'Empire, implique que les plats dressés soient
tous apportés en méme temps sur la table. Un grand diner se compose ordinairement de quatre
services. « Le premier comprend les potages, les hors-d’ceuvre, les relevés et les entrées ; le
second les rotis et les salades ; le troisieme les patés froids et entremets de toute nature ; le
quatrieme enfin le dessert, et sous ce nom sont compris les fruits crus, les compotes, les
biscuits, les macarons, les fromages, toutes les especes de bonbons et de piéces de petit four
gu’il est d'usage de faire paraitre dans un repas, les confitures et les glaces » (Alexandre
Grimod de la Reyniére, Almanach des gourmands, 1804). Au XVIII® siecle, la table devient une
véritable féte visuelle ou regnent, dans ces décors éphémeéres, symétrie et raffinement : les
éléments du service sont disposés selon des plans rigoureux, des architectures en sucre ou de
complexes surtouts d'orfévrerie occupent le centre des tables, des pyramides de fruits et de
confiseries dressées sur des plateaux de différentes hauteurs rythment la composition. La table
dressée ici témoigne de la diversité typologique des faiences rouennaises: au centre, un
plateau de présentation sur pied surmonté de verres « a tiges pour monter un fruit confit »
(appelés « gobichons », lorsqu’ils sont de petite taille, dans Le Cannaméliste francais de
Gilliers, 1768), des saupoudreuses a sucre, des petits plateaux en verre sur pied dits
« guéridons », des porte-huiliers, une boite a épices contenant poivre, muscade et girofle, une
saliere, des bannettes pour le pain et des jattes pour les compotes, crémes ou gelées. Jusqu’au
XIX® siécle, dans les grands diners d’apparat, le service des boissons revient aux valets qui,
placés derriére chaque convive, tendent et reprennent les verres a boire pour gu'’ils ne restent
pas sur la table. Les éléments du service des boissons, verres, bouteilles a vin et rafraichissoirs,
sont ainsi disposés sur les consoles ou les buffets. Cependant, a la fin du XVIII® siécle, dans les
diners d’'intimité comme celui évoqué ici, les verres, les carafes et les rafraichissoirs a bouteilles
remplis de glace sont posés sur la table, sans occuper de place déterminée.

L'accrochage des grands plats témoigne de I'excellente technigque des faienciers rouennais qui
produisent, entre la fin du XVII® siécle et le premier tiers du XVIII® siécle, des plats d’apparat
d’un diametre conséquent, de 49 a 55 cm. Décorés en leur centre d’armoiries et sur les ailes de
lambrequins rayonnants développés en de riches broderies, les grands plats a décor en
camaieu bleu parfois rehaussé de rouge et d'ocre sont des oeuvres de prestige, souvent
commandées par la noblesse, et ont une fonction exclusivement décorative. La plupart sont
percés de deux trous en leur revers permettant de les accrocher au mur ou de les présenter sur
les étagéres des grands dressoirs.

Le décor rouge et bleu [7]

Jusqgu’au début du XVIII° siécle, la fabrication de la couleur rouge demeure un mystére pour les
faienciers francais. L'oxyde de fer qui donne cette couleur ne parvient pas a se fixer quand il est
porté aux hautes températures de cuisson de I'’émail. En 1708, le peintre rouennais Denis Dorio
rédige un traité dans lequel il affirme avoir découvert la recette du bol d’Arménie donnant le
rouge des faiences orientales d'lznik. Sur la foi de ce texte, on lui attribue ainsi
traditionnellement l'introduction de cette couleur dans la faience francaise. Le bol d’Arménie,
sable ferrugineux calciné en atmosphére réductrice, se fixe plus facilement que I'oxyde de fer
sur les faiences mais reste délicat a manipuler. Pour atténuer les effets de clogues ou de
rétractations provoqués par sa cuisson, il ne peut étre appliqué en larges aplats mais en fines
stries.

En fonction de la température de cuisson et de I'épaisseur de la matiére, la tonalité du rouge
varie de I'ocre au vermillon. Le rouge vient rehausser les décors en camaieu bleu, notamment
les motifs de lambrequins et les chinoiseries. L’emploi de deux couleurs offre de nouvelles
possibilités décoratives. Le motif du « panier fleuri», garni de fleurs rouges, encadré de
lambrequins et de broderies, devient ainsi une spécialité rouennaise.

12



L'ocre niellé [7]

L'ocre niellé est I'un des décors les plus originaux produits par les ateliers rouennais. Souvent
associé au décor en rouge et bleu, il est 'apanage des pieces de prestige.

L’ocre niellé se compose de rinceaux noirs dessinés sur un fond ocre posé sur I'émail blanc. Sa
dénomination renvoie a une technique de I'art du métal, le nielle, qui consiste en I'incrustation
d’'un émail noir dans un métal précieux graveé, pour mettre en valeur le dessin. La production du
décor niellé dans la faience rouennaise se limite aux années 1720-1730.

Les motifs traités en ocre niellé sont souvent inspirés des gravures présentant des modeles
d'ornements. Le recueil Ornements peints dans les appartements des Tuileries du grand
ornemaniste Jean Bérain (1640-1711) a inspiré les faienciers rouennais. Dessinateur de la
chambre du cabinet du roi, Jean Bérain fournit quantité de modeles pour I'orfévrerie, les jardins
et les décors de féte. Il exerce une influence majeure sur les arts décoratifs de la fin du regne de
Louis XIV et renouvelle le décor de grotesques. Les bordures des plats s’ornent ainsi
d’arabesques, de cartouches et de lambrequins réunis par d’épaisses guirlandes de fleurs. Jeux
et Plaisirs de I'enfance de Claudine Bouzonnet Stella (1641-1697) est une autre source
iconographique utilisée par les faienciers rouennais, notamment pour les petits enfants ou putti
gue 'on retrouve sur le plat Le Batonnet et la charrue et le plateau Le Triomphe de Neptune.

Les grands centres faienciers francais et européens [8]

Lille

Les premieres faiences lilloises apparaissent a la fin du XVII® siécle mais elles ne connaissent
leur véritable essor qu’au siecle suivant. Fortement influencé par Delft pour la qualité de ses
productions et ses décors, Lille fait sienne cette tradition rare en France de peindre une marque
d’'atelier sur le revers des faiences. Ces marques permettent de les distinguer des pieces de
Rouen dont elles subissent fortement l'influence des décors. A limitation des faiences de
Rouen, les lambrequins en camaieu bleu rayonnent autour des motifs peints au centre des
plats. Les bordures travaillées en fines broderies, crochets et paniers fleuris ornent les grands
plats, les jattes et les pieces aux formes exceptionnelles comme le bol a punch présenté dans
cette salle.

Moustiers

En 1679, Pierre Clérissy fonde une manufacture a Moustiers et réalise, entre la fin du XVII®
siécle et le début du XVIII® siécle, des faiences en camaieu bleu décorées d'armoiries, de
scenes de chasse et de décors mythologiques ou religieux. Vers 1710, Moustiers se spécialise
dans les décors inspirés des recueils de gravures des ornemanistes tels que les Bérain, pére
(1640-1711) et fils (1678-1726). Des échafaudages de baldaquins, de guirlandes, de rinceaux et
de grotesques encadrant des sphinx, des masques sont ainsi déclinés sur les pieces des
services de table dont les formes imitent celles de l'orfevrerie. Les décors de la faience de
Moustiers influencent les productions du Midi de la France, du nord de I'ltalie (Turin, Faenza) et
de I'Espagne (Alcora). Dans la seconde moitié du XVIII® siécle, la palette des décors de
Moustiers s’enrichit de nouvelles couleurs comme le jaune et le vert.

Nevers

En 1603, les freres Conrade, des potiers italiens, obtiennent le privilege exclusif de produire de
la faience, a Nevers, pendant trente ans. Avec Lille et Rouen, Nevers s’'impose alors, entre
1650 et 1750, comme I'un des plus grands centres faienciers francais. Subissant des influences
variées, la faience de Nevers se caractérise par une grande diversité décorative qui rend
délicate la datation des piéces et de leurs décors.

De la fin du XVI° siecle au dernier tiers du XVII® siecle, Nevers poursuit la mode des décors
italiens a compendiario (peints « en réserve » en bleu et jaune sur fond blanc) et des majoliques
historiées. Dans la seconde moitié du XVII® siécle, la palette se diversifie. Le vert et le violet
enrichissent les scénes de cour et les scénes galantes ornant les grands plats. Le « décor a la
bougie » devient une spécialité nivernaise : des coulures blanches se détachent sur les fonds
bleus des faiences. Les motifs sont aussi parfois peints en blanc fixe ou en jaune sur I'émalil
teinté d’'un bleu profond, baptisé au XIX® siécle « bleu persan ». Les fonds jaunes sont plus
rares car la manipulation de I'oxyde d’antimoine employé pour I'obtention de cette couleur est
treés dangereuse. Des le milieu du XVII° siécle, suivant 'exemple de Delft, la faience de Nevers
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développe abondamment les motifs chinois en camaieu bleu dont les contours sont parfois
soulignés par un trait violet d’'oxyde de manganese. Enfin, le décor « a la palette », qui consiste
a peindre avec de grands aplats de couleurs, est caractéristique de la faience de Nevers.

Au début du XVIII® siécle, Nevers se spécialise dans la production de figures religieuses en
ronde-bosse, parfois proches de I'art populaire. A la fin du XVIII° siécle, la ville produit la plupart
des faiences révolutionnaires aux décors populaires qui connaissent alors en France un grand
succes. Malgré quelques difficultés économiques, Nevers est le seul centre faiencier francais a
n’avoir jamais cessé son activité du XVI®au XX°® siécle.

Les Pays-Bas et Delft

Créée en 1602, la Compagnie hollandaise des Indes orientales domine au XVII® siécle les
échanges commerciaux avec I'Extréme-Orient. Les Pays-Bas deviennent les premiers
importateurs de porcelaine chinoise décorée en bleu et blanc. Dans la premiére moitié du XVII°
siécle, les majoliques d’influence italienne a décor polychrome sont encore largement produites
par les manufactures hollandaises, mais celles-ci se spécialisent a cette période dans les
décors en camaieu bleu.

De 1650 a 1720, la ville de Delft, située au sud-ouest d’Amsterdam, est le premier centre
faiencier européen. En 1700, elle compte plus d’'une trentaine de manufactures dont les plus
fameuses assurent la suprématie absolue de la « Delffse porseleynen », exportée dans toute
'Europe.

Pour rivaliser avec I'éclat des porcelaines chinoises dont la recette de fabrication reste inconnue
en Occident jusqu’au XVIII® siécle, les faiences sont enduites avant leur cuisson d’'un fin vernis
brillant & base de plomb, appelé le kwaart. A I'aide du bleu savamment appliqué dans toutes ses
nuances sur le blanc de I'émail, le peintre orne les piéces de semis de petites fleurs, de natures
mortes, d'oiseaux et d’objets rituels déclinés dans un style « hollando-chinois ». Les carreaux de
faience et les plagues murales deviennent de véritables tableaux ou sont peints des paysages
ou des scenes de genre. Les formes des faiences s’inspirent des porcelaines extréme-
orientales : vases de garniture élancés dits « cornets », vases rouleaux ou ovoides, jarres et
bouteilles ventrues. Au début du XVIII® siécle, sous l'influence des porcelaines de la « famille
verte » importées de Chine et des décors Kakiemon des porcelaines japonaises, la palette
s’étend aux couleurs rouge, vert, noir et or.

Les Bustes des Saisons [9]

Ce vestibule, ouvrant sur I'escalier d’honneur et I'entrée principale de I'h6tel d’Hocqueville
aménagés dans le dernier tiers du XVIII® siécle, présente deux suites de Bustes des Saisons en
faience de Rouen.

En regard de I'escalier se tient une suite de quatre bustes drapés a I'antique, supportés par des
consoles, réalisés par la manufacture Poterat a la fin du XVII® siécle. Chaque saison est
représentée sous les traits de divinités antiques selon une iconographie qui se stabilise en
France a cette période : le Printemps sous les traits de Flore, jeune fille entourée de fleurs, I'Eté
sous ceux de Cérés, une femme robuste portant des gerbes d'épis, I’Automne sous ceux de
Bacchus chargé de raisins et I'Hiver, sous ceux d'une vieille femme ou d'un vieillard.
Recouverte d’'un émail chargé de manganése veiné par les coulures des particules blanches
d’étain projetées dans le feu de cuisson, la surface des faiences imite celle des pierres
précieuses comme le jaspe ou l'agate.

Dans les années 1730, la manufacture de Nicolas Fouquay (1686-1742) reprend ce théme avec
d’exceptionnelles sculptures polychromes auxquelles il adjoint la figure d’Apollon, selon une
iconographie issue des Métamorphoses d’Ovide alors a la mode a la Cour de Versailles. De
cette suite, le musée de la Céramique conserve Apollon, Cérés pour I'Eté et Bacchus pour
'’Automne. Parées de leurs attributs, les allégories sont drapées dans des étoffes peintes en
aplats de couleurs unies marbrées de veines. Quatre suites de bustes, provenant du méme
moule mais décorées d’ornements différents, sont connues. Les saisons conservées au musee
du Louvre présentent des draperies chargées de fleurs imitant les étoffes imprimées. Elles
reposent sur de monumentales gaines en faience qui leur conférent leur majestueuse puissance
décorative. Les visages, toujours laissés en blanc, conférent noblesse et monumentalité a ces
faiences.
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Le décor aux cing couleurs  [10]

Les décors rouges et bleus de la faience de Rouen s’enrichissent de nouvelles couleurs dans la
premiére moitié du XVIII® siecle. Les premiers rehauts de vert sont attestés sur un pichet a vin
décoré d’'un Bacchus (C.14) daté de 1702, tandis que le décor « aux cing couleurs » apparait
sur un pichet de 1708, Vénus veillant sur 'Amour endormi (C.21). A partir de 1720, les
manufactures rouennaises maitrisent parfaitement I'emploi des couleurs de grand feu et
réalisent des décors tres élaborés associant le bleu de cobalt, le bol rouge, le jaune d’antimoine,
le violet de manganese et le vert, obtenu a partir de I'oxyde de cuivre ou d’'un mélange de jaune
et bleu.

Imitant les fonds bleus produits par Nevers, les faienciers rouennais tentent de colorer I'émail
qui recouvre la terre cuite, avec des oxydes colorants. Ceux-ci révelent des fonds bleus, noirs
ou chocolat. Les difficultés techniques mettent rapidement fin a ces expériences. Seul le bleu
fait I'objet d’'une production importante. Rouen réalise ainsi, entre 1730 et 1735, plusieurs piéces
aux couleurs caractéristiques, appelées « bleu empois » pour leur ressemblance avec cet
apprét laiteux a base d’amidon servant & empeser le linge.

La premiere moitié du XVIII® siecle est marquée par une véritable concurrence qui incite les
manufactures rouennaises a développer un répertoire décoratif savant. Les motifs de
lambrequins sont enrichis de guirlandes, mascarons, arabesques, fleurons, paniers fleuris et
parfois de grenades éclatées. S’inspirant des motifs qui ornent les grilles et les balcons, le décor
« a la ferronnerie » développe de savants jeux graphiques. Au milieu du XVIII® siécle, les pieces
polychromes adoptent les découpes et les volutes du style rocaille et s’ornent de coquilles,
ceillets et perruches. Les faienciers rouennais réalisent aussi des objets usuels, parfois proches
de l'art populaire : boites pour cartes a jouer, assiettes ornées de chansons, coffrets.

Un cabinet sur le theme de la toilette  [11]

Cette présentation met en scene divers éléments liés au theme de la toilette dont les formes des
luxueux ensembles en argent ont inspiré les faienciers rouennais. La toilette se compose de
plusieurs étapes, des ablutions intimes effectuées dans les cabinets, appartements des bains
ou garde-robes, a la toilette d’apparat qui comprend les arrangements de la coiffure, du
magquillage et du vétement. Minutieusement mise en scene pour étre donnée en public, dans la
chambre a coucher, la toilette d’apparat est un moment de réception apres le lever et donne lieu
a des rendez-vous d’affaires, de courtoisie ou galants.

Sur une table juponnée de linon et de mousseline, sont ainsi disposées les piéces, en faience,
en argent, en verre et en bois, employées pour la toilette féminine dans la seconde moitié du
XVillle siecle. Les faiences de Rouen exposées, datables des années 1730-1770, sont ornées
de décors polychromes a motifs de chinoiseries ou issus du répertoire rouennais de la corne
d’abondance.

Le centre de la table de toilette est pourvu d’'un miroir aux lignes contournées. Autour de la
« pelote », boite a épingles sommée d’un carré de velours, quatre pots couverts en faience de
Rouen, disposés en paire, contiennent les précieux fards, pommades et onguents appliqués sur
le visage. Une petite boite & mouches, contenant dans ses compartiments intérieurs, les
mouches de velours et de taffetas, la colle et le pinceau, complete cet ensemble. Les senteurs
sont conservées dans des flacons en verre ou dans des petits flacons en faience de Rouen en
forme de coeur. Une écuelle a bouillon, munie de deux oreilles pour faciliter sa prise en main,
contient la soupe chaude avalée le matin, au saut du lit ou sur la table de toilette. La seule
toilette humide effectuée sur cette table est celle des mains, a I'aide d’'une cuvette et d’'un pot &
eau couvert. L’hygiéne de la bouche est assurée a l'aide de racines aromatiques avec
lesquelles on se frottait les dents.

La coiffure est un moment essentiel de la toilette. La table se charge ainsi de rubans et
d’épingles pour arranger les cheveux. Les habits sont nettoyés des traces de poudre de riz
tamisée sur les perruques et la peau, a l'aide de larges brosses. Les faienciers rouennais
réalisent des coffres de formes différentes, parfois des commodes miniatures, pour ranger les
bijoux.

Les toilettes d’hommes comprenaient quant a elles des plats a barbe, des boules a éponge
percées de trous et des boules a savon. Ces formes, inspirées de l'orfévrerie, ont été
particulierement appréciées des faienciers rouennais qui réalisent des boites de toilette
raffinées, finement décorées en rouge et bleu. Tout au long du XVllle siécle, ils réalisent des
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plats a barbe en grandes quantités. Présentant une échancrure semi-circulaire pour faire place
au cou, ils sont autant utilisés par le barbier que pour la toilette masculine.

Les faienciers rouennais ont aussi produit de nombreux récipients variés, destinés a recevoir les
besoins naturels. Entreposés dans les cabinets et garde-robes, ces pots de chambre
monumentaux prennent le nom de cette piéce qui conservait les vétements. A Rouen, la garde-
robe adopte une forme rectangulaire ou d'encoignure et arbore des décors peints
particulierement soignés. Les pots de chambre et bourdaloues en faience de Rouen sont
nombreux. Ces vases de nécessité tirent leur nom de Louis Bourdaloue (1632-1704),
prédicateur célébre a la cour de Louis XIV pour la longueur de ses homélies, ce qui obligeait les
dames a prendre leurs précautions en se munissant de vases allongés munis d’'une anse.

* Le meuble de table de toilette

Sous Louis XV se développe un nouveau mobilier appelé « table de toilette », une table de
marqueterie a compartiments. Ces petites tables portatives, placées dans les chambres, sont en
usage tout au long de la seconde moitié du XVIII® siécle et remplacent peu a peu les tables
drapées de linon et de mousseline. Le plateau, brisé en trois parties, comporte en son milieu
une glace qui se reléve verticalement. Aux extrémités, deux autres plateaux peuvent se rabattre
et former des tablettes. Sous ceux-ci sont ménageées des cavités contenant les divers flacons et
pots de toilette. Dans la ceinture de la table, un tiroir formant écritoire permet de rédiger des
petits billets durant les séances de toilette. Les autres tiroirs logent les peignes, les brosses, les
boites & mouches et a onguents.

Les sculptures de faience [9, 12, 13]

Dans la premiere moitié du XVIII® siécle, de grandes pieces de forme sont fabriquées a Rouen,
destinées a décorer les intérieurs. Maitrisant a la fois la peinture sur faience, le moulage et la
cuisson de pieces de grandes dimensions, les manufactures rouennaises se spécialisent dans
les sculptures de faience polychromes qui marquent I'apogée de leur savoir-faire.

Ces deux spheres provenant du chateau de Boisguilbert (Seine-Maritime) ont été réalisées dans
I'ancienne fabrigue d’Edme Poterat, dirigée depuis 1722 par Madame Le Coq de Villeray. Leur
décor a été peint par Pierre 1l Chapelle (1695-1730) en 1725.

La Sphére céleste fait écho a celle commandée par Louis XIV au cartographe Vincenzo
Coronelli, reproduite en 1684 dans un recueil de gravures, Le Livre des Globes. Les
constellations, symbolisées par des figures zodiacales ou mythologiques, sont représentées
dans la configuration qu’elles avaient le jour de la naissance du roi. Les quatre éléments
apparaissent sur le pietement, sous la forme de leurs divinités tutélaires : Junon pour [Air,
Amphitrite pour I'Eau, Cérés pour la Terre et Vulcain pour le Feu. Sur les volutes sont peintes
les différentes conceptions du systéme solaire a travers les ages. Le mouvement annuel de la
Terre est figuré sur le pieédouche avec Mars, Vénus et Mercure, tandis que la Lune, le Soleil,
Jupiter et Saturne ornent le socle.

Le décor de la Sphére terrestre s’inspire des gravures de Guillaume Delisle exécutées autour de
1700. Trente-six fuseaux de dix degrés divisent la surface du globe et les principales routes
maritimes sont tracées, agrémentées de navires et de monstres peuplant 'océan. Le piétement
accueille les figures allégoriques des saisons : Flore pour le Printemps, Cérés pour I'Eté,
Bacchus pour '’Automne et Vulcain pour I'Hiver. Sur les volutes, trois des sept arts libéraux (la
Grammaire, la Musique, la Géométrie) auxquels Pierre Chapelle a ajouté la Peinture, sont
peints sous forme de trophées. Les continents sont représentés sous leur apparence animale
sur le socle : le cheval pour I'Europe, le lion pour I'Afrique, I'éléphant pour I'Asie, le crocodile
pour '’Amérique.

L’existence de deux paires de sphéres semblables est attestée au XVIII° siécle : au chateau de
Choisy et dans la bibliothéque du trésorier des Etats du Languedoc, Joseph Bonnier de La
Mosson. Elles ont aujourd’hui disparu.

e Les boiseries du pavillon de musique  [12]
Les quatre panneaux et les deux impostes présentés dans cette piece proviennent d’'un pavillon
de musique construit vers 1740 dans le jardin de 'h6tel d’Hocqueville.
Edifié au niveau de I'entrée de la rue Jeanne d’Arc, ce pavillon en demi-rotonde était percé de
trois baies cintrées surmontées de figures féminines émergeant de cartouches, encadrées
d’'instruments de musique et d’accessoires de comédie. Les boiseries sculptées constituaient
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I'ornementation intérieure de I'édifice. A l'origine peintes, elles développent un élégant décor
rocaille de trophées d’instruments de musique, de guirlandes, de rubans et de coquilles.

Lors de la vente et du démembrement partiel de I'hétel d’'Hocqueville en 1910, les boiseries sont
démontées avec I'ensemble du pavillon et vendues a un collectionneur américain. En 1978, la
Ville de Rouen, propriétaire de I'hétel depuis 1936, les rachéte lors d’'une vente organisée a
I'nGtel Drouot. Les boiseries sont alors remontées dans cette salle en 1984, a l'occasion du
réaménagement du batiment en musée de la Céramique.

Cette piéce abrite deux grands pots a feu et une colonne de faience au splendide décor du
mystérieux « Peintre des muses », cette ceuvre démontre les grandes ambitions de la faience
de Rouen en plein cceur du XVIII® siecle.

Les peintures de faience [13]

Au XVIII® siécle, les faienciers rouennais tentent de hisser la céramique au rang des beaux-arts
en réalisant de véritables tableaux sur la surface de piéces exceptionnelles. lls renouent ainsi
avec la tradition des majoliques italiennes du XVI° siecle décorées de scénes bibliques ou
mythologiques dont les motifs sont empruntés a la peinture. Ne possédant pas la formation
académique pour inventer les compositions, les peintres de faience de Rouen trouvent leurs
modeles dans les gravures exécutées a partir des toiles des maitres anciens.

Une grande maitrise technigque est nécessaire pour cuire le décor peint avec des oxydes de
différentes couleurs sur la céramique sans provoquer de coulures ni de déformations. Les
peintres doivent aussi posséder une exceptionnelle virtuosité dans la maitrise du dessin pour
créer des effets de perspective, traduire la souplesse des attitudes et des drapés des
personnages. Dans les compositions, les camaieux de bleus dominent mais sont rehaussés
d’ocre, de vert, de rouge et de brun.

Trois familles de peintres de faience sont connues a Rouen pendant la premiére moitié du
XVIII® siécle : les Chapelle pére (1673-1707) et fils (1695-1730), Pierre Leleu (actif entre 1740-
1754) et Claude Borne (1710-1772). Il faut aussi rendre hommage au « Maitre des muses »,
dont lidentité reste mystérieuse, mais qui fut 'un des meilleurs peintres ornemanistes de
Rouen.

Pagodes et chinoiseries [16]

Au début du XVI° siécle, 'ouverture d’'une voie maritime entre la Chine et le Portugal entraine
de nombreuses importations de porcelaines chinoises en Europe. A la fin de ce siécle, les
Hollandais se voient refuser I'accés aux ports portugais et créent alors, en 1602, la Compagnie
hollandaise des Indes orientales qui importe a son tour des porcelaines chinoises, puis
japonaises. Tout d’abord copiées par les ateliers hollandais, notamment ceux de Delft, ces
pieces rencontrent un immense succés dans les grands centres faienciers frangais comme
Nevers et Rouen.

Ignorant la recette de fabrication de la porcelaine, les faienciers imitent les motifs chinois sur
des faiences de grand feu décorées en camaieu bleu puis, autour de 1730, sur des pieces
polychromes. Les décors chinois s’adaptent au godt occidental et deviennent un genre a part
entiére : la chinoiserie, qui se développe dans I'ensemble des arts décoratifs de la seconde
moitié du XVII® au milieu du XVIII° siécle. Ces décors fantaisistes empruntant a la Chine, au
Japon et a I'Inde mettent en scéne des paysages peuplés de personnages gais et insouciants,
de fruits et de fleurs géantes, d'oiseaux fantastiques et d’animaux étranges.

La falence de Rouen pratique ainsi avec succés les décors « de fleurs des Indes », «au
Phoenix », « au sainfoin » (plante aux feuilles dentelées), « a la crevette » et « a la pagode »
(petit temple). Le dragon, symbole de I'Empereur de Chine, donne naissance au décor « a la
guivre » tandis que les accessoires des lettrés chinois sont repris dans les décors «a
I'échantillon » ou « aux cent antiques ». Le prunus, le pin et le bambou représentés dans le
motif des «trois amis de [I'hiver » évoquent les trois courants spirituels de la Chine
(bouddhisme, taoisme et confucianisme). Le style Kakiemon de la porcelaine japonaise inspire
les motifs « au Iéopard fléché » et « a la haie fleurie ».

Le décor ala corne [17]

Issu du répertoire décoratif rocaille en vogue sous Louis XV, le décor « a la corne » est I'un des
motifs les plus prisés a Rouen durant la seconde moitié du XVIII® siecle. Dernier succes de la
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faience de Rouen, la fabrication de ce motif est moins onéreuse que les lambrequins
rayonnants du début du siécle et s’adresse a une clientéele moins fortunée.

Vers 1750, le style rocaille, caractérisé par la fantaisie de ses lignes contournées évoquant les
volutes des coquillages, est adopté par I'ensemble des arts décoratifs : orfévrerie, mobilier,
verrerie et céramique. Tout d’abord inscrits dans des cartouches faits de courbes, de contre-
courbes et ornés de coquillages, les décors se répandent assez vite avec profusion sur
I'ensemble des pieces, dans des compositions asymétriques épousant la forme mouvementée
des objets. Les motifs foisonnent et renvoient & une végétation luxuriante (iris, oeillets, grenades
éclatées, semis de fleurs, branches fleuries) mélée a un bestiaire issu de I'Extréme- Orient
(insectes, oiseaux a longues queues, Phoenix). Les faienciers reproduisent aussi, sur certaines
piéces, les scénes galantes inspirées par les peintures du début du XVIII® siecle.

Le motif de la corne s’'impose rapidement et se répand sur les plats et les assiettes dont il
épouse parfaitement la courbure. Il s'inspire a la fois du cornet de fleur en papier développé
dans le répertoire japonais Kakiemon et de la corne d’abondance gréco-romaine, symbole de
richesse et de fertilité. Apparaissant deux fois dans les décors dits « a la double corne », il
s'enrichit de bouquets d'ceillets bleus et rouges et de trophées d'armes aux carquois, arcs et
fleches. Ces motifs sont rapidement imités par les faienceries de Quimper (Finistéere) et de
Sinceny (Aisne) et il est parfois bien difficile de différencier ces productions.

La faience de petit feu [17]

Dans les années 1740, les recherches menées par Paul Hannong, directeur de la manufacture
de Strasbourg, introduisent en France la faience a décor de petit feu. Appliqué sur une terre
cuite émaillée, le décor est cuit a basse température, autour de 600 C. Ce nouveau procédé de
« petit feu » permet Il'utilisation d’émaux résistant mal aux fortes températures, et I'obtention de
demi-teintes dans les tons rouge, rose et or. A partir de 1750, le procédé est adopté par d’autres
faienceries de l'est de la France comme Niderviller et s’étend rapidement a tous les grands
centres frangais : Moustiers, Sceaux, Marseille, entre autres, qui excellent dans la maitrise de
cette technique.

Les premiers essais de petit feu sont réalisés a Rouen autour de 1775, par Marie-Thomas
Levavasseur (1748-1793). Arrivée tardivement, la faience de petit feu est peu pratiquée par les
manufactures rouennaises. Celles-ci continuent largement a produire de la faience de grand feu
qui limite le décor a cing couleurs.

Incapable de suivre I'évolution du godt et de moderniser ses modes de fabrication, la production
rouennaise décline des les années 1770. En 1786, la France autorise la libre entrée des
marchandises anglaises. La faience fine anglaise, moins colteuse et aux formes plus
élégantes, concurrence alors la faience de grand feu. Le succés croissant de la porcelaine
francaise, aux formes délicates et aux coloris raffinés, entraine la fin de la faience de Rouen. Si
la production perdure en grande quantité jusqu’a la Révolution, sa qualité reste médiocre et elle
se limite désormais a des faiences blanches ou brunes sans décor ou simplement ornées d’'un
panier fleuri. La Révolution et 'augmentation du colt des matiéres premiéres sonnent le glas de
la céramique rouennaise. En 1817, seules deux manufactures De La Mettairie et Lambert,
subsistent. Elles ferment autour de 1850.

LES VERRERIES [9]

Le musée de la Céramique conserve un fonds de plus de 130 verres provenant essentiellement
de I'exceptionnelle collection de Gaston Le Breton (1845-1920), grand collectionneur et érudit
rouennais, conservateur, dés 1875 au musée de la Céramique, puis au musée départemental
des Antiquités et au musée des Beaux-Arts.

Gaston Le Breton attribue toutes les piéces de sa collection aux verreries rouennaises
installées, du XVII°® siécle a 1768, sur la rive gauche de la ville, dans le quartier Saint-Sever.
Aujourd’hui encore, les antiquaires considerent que ces verres sur haute tige, ces carafes a long
col décorées de cbtes et ces fins guéridons aux jambes polylobées, ont été fabriqués en
Normandie. Si ces pieces présentent des caractéristigues communes dans leur forme et leurs
décors, il semble bien difficile, faute de fouilles archéologiques et de documents d’archives, de
se prononcer sur une provenance géographique précise. Ces verres, fabriqués en France au

XVIII® siecle, forment un remarquable ensemble répondant a des usages divers,
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essentiellement de table et d’éclairage : bouteilles, verres a pied, a fruits confits ou a liqueur,
tasses a sorbets, plateaux sur piédouche, compotiers, porte-huiliers, lampes, flambeaux, pique-
cierges.

La collection de Gaston Le Breton compte aussi certains chefs-d’oeuvre du verrier italien
Bernard Perrot (1640-1709), installé a Orléans durant le régne de Louis XIV. Introduisant la
verrerie de luxe en France dans le dernier tiers du XVII° siécle, il crée de nombreuses piéces de
prestige en verre translucide, rehaussé de filets colorés de rouge ou de bleu transparent.

LES ENVOIS DE SEVRES [14, 15]

Créée en 1740, la Manufacture royale de porcelaine est établie a Vincennes avant d’'étre
transférée a Sevres en 1756. Principal fournisseur de cadeaux diplomatiques, de services de
table et d'objets décoratifs pour les administrations, la Manufacture a aussi pour fonction de
conseiller et d’assister techniguement les fabricants francais.

A la fin du XIX® siécle, sa mission éducative est réaffirmée par la 111° République. Dés lors, afin
de faire connaitre ses créations auprés d'un plus large public et de créer des modéles pour les
écoles techniques, la Manufacture nationale de Sévres envoie de maniere systématique des
pieces anciennes et contemporaines dans les musées de province. Fort d’'une grande tradition,
le musée de la Céramique de Rouen a ainsi été particulierement bien doté et posséde
aujourd’hui une collection d’'une centaine de pieces, envoyées entre 1884 et 1934.

Les Sévres exposés dans ces deux salles illustrent magnifiquement le renouveau insufflé a la
fin du XIX® siecle par les directeurs de la Manufacture comme Albert Carrier-Belleuse ou
Alexandre Sandier. Le dernier tiers du XIX® siécle est une période particuli€rement féconde pour
les recherches menées sur les pates céramiques et leur couverte : décors peints sur porcelaine
a l'argile liquide (barbotine) colorée, appelé « pate-sur-péate », décors de cristallisations ou
décors flammés rouges et bleus. Certaines piéces témoignent de I'excellence de la maitrise
technique de la Manufacture comme les grands vases en porcelaine présentés sur les consoles
ou le Vase aux Raisins, ceuvre sculpturale de Paul Arthur Massoule.

Eclectisme, Art nouveau et Art déco  [15]

Dés les années 1850, I'éclectisme domine les décors et les formes des piéces produites par la
Manufacture de Sevres. Les décors mélent différentes inspirations puisées dans les styles du
passé et dans les arts orientaux : motifs Renaissance en biscuit se détachant sur la porcelaine
blanche, décor chinois réticulé ouvrant des motifs cloisonnés dans une double paroi des
services a thé, singes et dragons soutenant les anses des cafetieres, semis de fleurs roses et
bleues d’inspiration Louis XV. Pour les formes, toutes les combinaisons sont possibles : anses
et becs des cafetieres imitant les bambous, panses aux renflements bulbeux hérités de I'art
islamique, vases inspirés des urnes Médicis du XVIII° siécle.

Dans le dernier quart du XIX® siécle, les lignes végétales annoncant I'Art nouveau se
développent pour devenir, a la fin du siécle, a la fois décor et forme de la piece. Les cafetiéres
se transforment ainsi en fenouils et les tasses se déploient en des tourbillons de volutes
interminables.

Au XX° siécle, dans les années vingt et trente, dominent les lignes et les motifs géométriques
du mouvement Art déco qui raidissent les formes des céramiques. La source d’inspiration se
décale de I'Asie vers I'Afrique, berceau d’'un nouvel exotisme peuplé d’animaux sauvages qui
ornent les panses des vases. Les métiers d’art se décloisonnent et les peintres, tout comme les
décorateurs, ceuvrent sur des supports variés. Emile-Jacques Ruhlmann, décorateur et créateur
de meubles, travaille ainsi, pour la Manufacture de Sévres, sur de nombreux vases.

LA FAIENCE FINE [g]

Dans I'histoire de la céramique, la faience fine représente une véritable révolution artistique et
industrielle. Autour de 1720, dans le Staffordshire en Angleterre, des entrepreneurs ambitieux
cherchant a imiter la porcelaine mettent au point une pate céramique blanche en ajoutant a
I'argile du silex calciné et broyé. Par sa recette de fabrication, la faience fine est un produit bon
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marché et devient rapidement a la mode dans les classes bourgeoises pour lesquelles la
porcelaine reste un luxe.

En France, dés 1743, la manufacture du Pont-aux-Choux & Paris, puis les faienceries de
Lorraine en 1748, produisent de la faience fine. Dans un climat de compétition industrielle, les
faienciers développent des recettes variées afin d’obtenir la pate la plus blanche, solide, fine et
économique possible.

La faience fine est une céramique qui offre de nombreuses possibilités dans le travail des
formes et des décors. Elle se moule facilement et sa plasticité lui permet de se plier aux galbes
des lignes rocaille de la fin du XVllle siécle. Généralement recouverte d’'une simple glacure
laissant éclater sa blancheur, la faience fine peut aussi recevoir un décor peint ou imprimé. La
pate constitue le décor lorsqu’elle est colorée dans la masse ou que des terres de différentes
couleurs sont mélangées pour obtenir des effets de marbrures imitant les pierres dures.

LA PORCELAINE [A]

Découverte en Chine a I'époque Tang (618-907), la porcelaine fascine les faienciers européens
qui recherchent durant des siecles le secret de fabrication de cette pate céramique a la fois
translucide, brillante et sonore. Ce terme, donné aux céramiques importées de Chine, provient
du nom italien d’'un coquillage blanc et poli, le porcellana, dont on a longtemps cru que sa
poudre composait la pate de la porcelaine. Cuite entre 1 260 € et 1 400 <, la porcelaine se
compose en fait d’'un mélange de quartz, de feldspath et de kaolin, ingrédient essentiel qui fait
défaut aux Européens jusqu’au XVIII° siécle.

La fabrique de Louis Poterat, fils d’Edme Poterat, met au point a Rouen, dans les années 1670,
une pate de porcelaine tendre. Translucide, mais épaisse et lourde, elle ne possede pas la
dureté de la vraie porcelaine et se raye facilement. Sa péate est un mélange de marne calcaire
blanche, de sable et de sel marin. Difficile a travailler, elle interdit les piéces de trop grandes
dimensions. Ces premiéres porcelaines sont décorées de broderies et d’arabesques en
camaieu bleu. Dans la premiere moitié du XVIII° siécle, la porcelaine tendre connait un grand
succes et devient la spécialité des manufactures de Saint-Cloud, Chantilly, Mennecy et
Vincennes qui est transférée, en 1756, a Sevres.

La découverte de gisements de kaolin, en 1709 & c6té de Meissen en Saxe, puis en 1768 a
Saint-Yrieix-La-Perche, localité voisine de Limoges, introduit la porcelaine dure en Europe. Les
manufactures royales de Limoges et de Sevres, tout comme les manufactures parisiennes se
spécialisent dans cette production onéreuse appréciée des souverains et de la noblesse.
Détrénant la pate tendre, la porcelaine dure se pare de décors floraux, de motifs d’oiseaux dans
le goQt de I'époque Louis XV et permet le développement d’'une large palette polychrome, du
rose Pompadour au vert pomme.
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PLAN DU MUSEE

REZ-DE-CHAUSSEE

1. Lafabrication d'une faience

2. Les majoliques italiennes
Plat, Vénus faisant forger les lraits
de FAmour par Vulcain. urne, vers 1530

3. Masséot Abaquesne
A‘bareliﬂ. Reuen, atelier de Masséot Abaguesne, vers 1545

4. Les terres vernissées normandes
Bernard Palissy et ses suiveurs
les grés allemands
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PREMIER ETAGE

Edme Poterat, les camaieus bleus

Une table dressée en faience de Rouen

Le décor rouge et bleu, I'ocre niellé
Plat, Le Bétonnet et la charrue, roven, vers 1725

Les Pays-Bas et Delft, Nevers,
Lille et Moustiers
Violon. oef.vers 1110

La verrerie et les bustes des Saisons
Buste des saisons, L'Awlomne sous les trails
de Bacchus. Fabigue Fouquay, vers 1730

Cabinet des porcelaines
(& voir en fin de visite, en redescendant)
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DEUXIEME ETAGE

La faience fine
(entresol)

10. Le décor aux cing couleurs
11. Un cabinet sur le theme de la toilette

12. Les boiseries du pavillon de musique,
les pots a feu

13. Peintures et sculptures de faience
Sphére terrestre. Roven, manutachsre L Con de Vileray,
peintre Fieme || Chapelle, 1725, faience

14. Les Sévres
Vase carré aux Carfatides
Séres, forme d' Aloert Carrier-Eelleuss, 1860

15. Eclectisme, Art nouveau et Art déco
Francois Pormpon, Hippopotame. spesisia

16. Pagodes et chinoiseries
Bannette, La Chasse au lion. rouen, vers 1735

17. Rocaille et décor & la corne,
la faience de petit feu

B. Lafaience fine
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GLOSSAIRE

TECHNIQUE

Céramique : le terme générique céramique est issu du grec keramos qui signifie « argile ». I
désigne toutes les productions a base d’argile cuite. Il existe quatre grandes familles de
céramique qui se différencient les unes des autres par la composition de leur pate et leur mode
de cuisson : la poterie, le gres, la faience et la porcelaine.

Faience : utilisée au Moyen-Orient des le VIII® siecle, la faience est employée en Espagne au
XIII® siécle, puis en ltalie au XIV® siecle avant de se diffuser dans toute I'Europe. Elle se
compose, comme la poterie, d’'une argile commune. Cependant, aprés une premiére cuisson
dite « de dégourdi » (autour de 800<C), la piéce est plongée dans un bain d’émail & base
d’étain, appelé émail « stannifere ». La terre cuite émaillée subit alors une seconde cuisson de
grand feu, aux environs de 900-1200°C. Ce revéteme nt assure une meilleure imperméabilité et
donne une couleur blanche a la terre cuite sur laquelle les artistes réalisent les décors.

Grés : apparu en Chine vers le IV® siécle, le gres est largement employé en Occident depuis la
fin du Moyen Age. Il se compose d'une terre argileuse a forte teneur en silice qui la rend
totalement imperméable lors de sa cuisson a haute température, autour de 1250°C. Le plus
souvent de couleur grise ou marron, le grés est une céramique tres opaque et la chaleur intense
de sa cuisson lui donne une texture tres serrée.

Majoliqgue : nom générique qui désigne, en francais, une faience italienne de la Renaissance,
ou l'une des premieres faiences francaises, soit fabriquée par des Italiens, soit fabriquée selon
la technique et dans le godt italiens.

Porcelaine : la porcelaine est une pate composée d’un mélange de kaolin (50 %), de feldspath
(25 %) et de quartz (25 %). Le kaolin, utilisé en Chine depuis le VIII® siecle, n’a été découvert en
Europe qu’au début du XVIII® siécle. Avant cette période, I'Occident produit de la porcelaine
tendre, sans kaolin. Cet ingrédient essentiel est une espéce d’argile dont la particularité est de
rester blanc aprés cuisson. Cuit a basse température, entre 800°C et 900°C, le biscuit de
porcelaine est alors recouvert d’'une glacure feldspathique et regoit son décor coloré. La
porcelaine permet I'utilisation d'une large palette polychrome allant du rose vif aux jaune, violet,
vert et or. Le biscuit est ensuite recuit a une trés haute température, entre 1260°C et 1400°C.
Porté a cette température, le kaolin se vitrifie et procure la translucidité de la porcelaine.

Poterie : la poterie est la forme de céramique la plus anciennement fagconnée par I'homme. Elle
est constituée d’'une argile commune fagonnée et cuite autour de 600-900°C. Cette premiere
cuisson transforme l'argile en un biscuit qui peut étre peint et recouvert d'une glagure a base
de plomb, devenant une poterie vernissée aprés une seconde cuisson.

Terre vernissée : terre cuite enduite d’'une glagure composée de silice et de sels de plomb. Au
moment de la cuisson, le feu vitrifie le mélange en une fine couche transparente et rend la
poterie a la fois brillante et étanche.

ETAPES DE FABRICATION
Biscuit : toute pate céramique cuite (cuisson dite « de dégourdi ») sans émail et sans décor.

Décor au grand feu : Le décor de grand feu consiste a poser les couleurs sur I'émail cru avant
une seconde cuisson. Dans ce cas, seules cing couleurs peuvent résister aux
températures nécessaires a la cuisson de I'émail : le bleu, le rouge, le vert, le brun et le jaune.
Les repentirs sont impossibles dans cette technique de pose du décor.

Décor au petit feu : la technique du décor au petit feu est introduite en Occident au milieu du
XVIII® siecle. Aprés une premiére cuisson de dégourdi, la terre est trempée dans un bain d’émail
et cuite une seconde fois au grand feu. Les couleurs sont posées sur I'émail cuit et connaissent

alors un troisieme feu autour de 600<C. Ces températures moins élevées permettent I'utilisation
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de couleurs plus nuancées dans les tons de verts, roses et pourpres. L'émail cuit offre un
support lisse et imperméable, il permet donc les retouches et les repentirs.

Dégourdi : premiére cuisson d’'une piéce « nue », sans émail ni décor.

Email : c'est un vernis opacifié par I'ajout d’oxyde d'étain. Il recouvre et imperméabilise un
biscuit en lui donnant couleur et brillance.

Emaillage : I'étape principale en est le trempage, ou immersion rapide de chaque objet dans le
bain d'émail composé d'eau et de matiéres premiéres en poudre constituant les couvertes.

Engobe : enduit argileux, naturel ou coloré dans sa masse, posé a l'état de terre crue
(barbotine) sur un objet avant cuisson pour en changer la couleur.

DECOR
A compendiario : type de décor effectué avec une palette de couleurs restreinte (bleu, jaune
ou vert). Le fond émaillé blanc reste largement visible.

Chinoiseries : les navires affrétés par la Compagnie des Indes au XVII® siécle reviennent en
Europe chargés de porcelaine chinoise aux motifs orientaux (pagodes, végétation luxuriante,
dragons...). Copiés par les faienceries hollandaises puis par d’autres centres, ces décors
exotiques ou « chinoiseries » vont connaitre un trés grand succés notamment au XVIII® siecle.
On les retrouve dans tous les arts décoratifs (tapisserie, mobilier..).

Grotesques : motif décoratif qui se répand a partir du XVI°® siécle aprés la redécouverte a
Rome de la villa de Néron la Domus Aurea. Le décor de ce palais, considéré alors comme une
grotte, a été repris par les artistes de la Renaissance mais aussi par les Berain, pere et fils,
ornemanistes sous Louis XIV.

Lambrequin : élément décoratif en forme de languette triangulaire, d’inspiration végétale ; il
constitue la base du systéme décoratif développé sur la faience de Rouen deés la fin du XVII°
siécle.

Poncif : le peintre exécute ses motifs a main levée ou a l'aide de reperes posés au poncif. Sur
une feuille de papier transparent, le tracé du dessin a reporter est piqué de petits trous. Posé
sur la piéce, ce poncif est tamponné avec un petit sac rempli de poudre de charbon de bois qui
s'infiltre par les piqdres du papier et reporte donc le motif.
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PISTES PEDAGOGIQUES

1. Liens avec les programmes en histoire de I'art

Les objectifs de la culture humaniste sont de comprendre 'unité et la complexité du monde, de
développer la curiosité, le sens de I'observation, I'esprit critique, le sens esthétique, de favoriser
I'expression, la création réfléchie, la maitrise du geste, I'acquisition de méthodes de travail et de
techniques, de rencontrer des ceuvres dans un cadre chronologique.

Extrait du BO n°3 du 19 juin 2008 :

« La culture humaniste des éleves dans ses dimensions historiques, géographiques, artistiques
et civiques se nourrit des premiers éléments d’'une initiation a I'histoire des arts. La culture
humaniste ouvre I'esprit des éléves a la diversité et a I'évolution des civilisations, des sociétés,
des territoires, des faits religieux, des arts ; elle leur permet d’acquérir des repéres temporels,
spatiaux, culturels et civiques. Avec la fréquentation des ceuvres littéraires, elle contribue donc a
la formation de la personne et du citoyen. »

« L’histoire des arts porte a la connaissance des éléves des ceuvres de référence qui
appartiennent au patrimoine ou a l'art contemporain ; ces ceuvres leur sont présentées en
relation avec une époque, une aire géographique, une forme d’expression et le cas échéant une
technique, un artisanat ou une activité créatrice vivante. L’histoire des arts en relation avec les
autres enseignements aide les éleves a se situer parmi les productions artistiques de 'hnumanité
et les différentes cultures considérées dans le temps et dans I'espace. Confrontés a des ceuvres
diverses, ils découvrent les richesses, la permanence et I'universalité de la création artistique. »

2. Approche chronologique

Les collections du musée de la Céramique peuvent s’'inscrire dans une approche chronologique.
Au college, cela concerne de fagon strictement historique les périodes couvrant les programmes
de 5°% 4° et 3°. Cependant, dans une approche plus croisée, en arts plastiques, le programme
de 6° « L’ceuvre et I'objet », est un cadre privilégié. Un des objectifs est de faire acquérir des
repéres permettant aux éléves d’appréhender les liens qui existent entre les périodes
historiques au programme.

On pourra s’intéresser :
- aI'évolution des usages de la céramique, de la vaisselle, de la table, de la salle a manger ;

- aux modes de vie (repas, horaires, protocole des services, rituels cérémonieux, traités de
civilité, histoire des aliments, traités et ouvrages de recettes, toilette) ;

- a I'évolution des arts décoratifs (les décors, les ornements, la forme des plats, I'art de dresser
la table) ;

- aux grands maitres de la céramique (les terres vernissées de Bernard Palissy, les faiences
aux camaieux bleus d’Edme Poterat) ;

- a la naissance d’'une industrie (privileges, manufactures), qui peut étre liée a une étude du
travail et de I'histoire sociale du XVIII® siecle : les manufactures, les ouvriers, les peintres, les
clients qui en sont les acteurs économiques ;

- a I'’économie d'une ville (Parlement de Rouen), le quartier Saint-Sever ou étaient localisées les
manufactures ;

- a la diffusion des techniques et des décors.

Les collections du musée de la Céramique offrent aussi de multiples possibilités de se
construire une culture fondée sur des ceuvres de référence, a partir de situations de rencontre
avec le patrimoine.
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Parmi les six grands domaines artistiques, trois sont plus évidents ici a explorer :
- les arts de I'espace (architecture, art des jardins, ...)

- les arts du quotidien (art du goQt, objets d’art, mobilier, ...)

- les arts du visuel (arts plastiques : dessin, modelage, ...)

Parmi les thématiques, si toutes peuvent étre explo itées, trois semblent plus indiquées :

- « Arts, espaces, temps » : notamment I'ceuvre d’art et la place du corps et de 'lhomme dans
le monde et la nature, I'ceuvre d’art et les grandes figures culturelles du temps et de I'espace, en
rapport avec : les Sphéres céleste et terrestre de Pierre Chapelle, le zodiaque et les figures
mythologiques qui y sont représentées,

. les Bustes des Saisons

- « Arts, techniques, expressions » : I'ceuvre d'art et l'influence des techniques a travers
I'évolution des décors relative aux découvertes techniques autour notamment des couleurs des
émaux. A ce propos on étudiera une faience monochrome (un camaieu bleu) et une peinture de
faience.

- « Arts, ruptures, continuités  » : I'ceuvre d’art et la tradition, avec notamment les ceuvres des
artistes contemporains présentes dans les collections Valérie Delarue et ses Vanités ou
Marcoville, Coupe de fruits.

Il pourra aussi étre fait un lien avec d’autres artistes contemporains qui travaillent le matériau
céramique : Ma Jun, Lei Xue et Huang Yan (artistes reprenant la technique traditionnelle de la
céramique pour l'appliquer a des objets quotidiens : télévision, poste de radio, canettes de
soda...), Huang Yong-Ping, Louise Bourgeois, Johan Creten, Elmar Trenkwalder, WVZ N°
182. [MBA, escalier d’honneur].

Autre piste d’études : « L'ceuvre d’art et le dialogue des arts  », particulierement les liens entre
musique et céramique, allant de la citation musicale (vase, partitions), a I'instrument lui-méme
(violon).

3. Approche thématique

Les ceuvres, étudiées a partir d’'un ensemble défini & 'avance, peuvent étre analysées a partir
de critéres (Organisation de I'enseignement de I'histoire des arts BO n°32 du 28 ao(t 2008) :

 Autour de la notion de forme : catégories, types, genres, styles artistiques,
constituants, structure, compaosition...

Des activités peuvent étre proposées sur :

- le décor : lambrequins, armoiries, ferronnerie , camaieu bleu, mauresque, oriental, histori€,
naturaliste, floral, arabesques, grotesques, masques, candélabres, ocre niellé, chinoiseries,
cristallisation, corne d’abondance, révolutionnaire et patriotique ;

- le motif continu, interrompu, isolé, central, répétitif, alterné, d’inspiration végétale,
géomeétrique : faire faire aux éléves des dictées de motifs et de figures ;

- le lambrequin : transposer en élément architectural un lambrequin choisi parmi ceux exposés,
en faire un lambrequin de toit, de fenétre. L’adapter & un mobilier urbain, par exemple abribus,
banc public, lampadaires, etc.

- le rythme a partir de broderies, lambrequins, frises, guirlandes, draperies, cordelieres ;
travailler sur la notion de variation autour d’'un mot : variations florales, grecques, géométriques,
végétales, etc.

- 'abondance, la profusion, (le décor envahit I'espace) ;
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- la série, la notion de multiple (productions ou motifs sériels) ;

- 'opacité ou la transparence (des verres de Bernard Perrot, verrier italien qui a su colorer le
verre) ;

- la brillance ou la matité ;

- les couleurs, les camaieux ;
- les formes géométriques ;

- la symétrie, I'asymétrie ;

- le pavage : les systemes de pavage (L'’Alhambra de Grenade) ; a partir de Tangram (puzzle
géométrique chinois), faire reproduire ou inventer des formes (référence : Maurits Cornelis
Escher).

- 'empreinte : relever des empreintes selon différentes modalités : par frottage, par moulages,
par photographies, par réveélation... Avec un catalogue d’empreintes, créer une oeuvre
personnelle (voir par exemple : Max Ernst) ;

- la reproduction d’'une empreinte pour en faire un motif, une signature. Les mettre en paralléle
avec les poingons.

» Technigues : matériaux, matériels, outils, supports, instruments, méthodes et
techniques corporelles, gestuelles, instrumentales...

On s’intéressera, en s'appropriant le vocabulaire spécifique, a la maitrise d’un savoir-faire (de la
matiere premiére a la transformation en produit fini) mettant en évidence le défi technique :

- les étapes de la réalisation d’'une faience de grand feu, de petit feu ;

- les outils du faiencier ;
- un systeme de cuisson ;

- la notion de transformation : chercher des matieres qui changent de formes a la cuisson (de
liquide a solide, de plat a gonflé, etc.), chercher des matiéres qui changent de couleur a la
cuisson ;

- les pieces manufacturées ;
- le matériau : les pates, les grandes familles de céramique ;
- les techniques de coulage, moulage, modelage, fagconnage ;

- la mise en réserve, se servir de la couleur du support comme un élément composant : animer
cette surface blanche avec autant de bleu que de blanc, ou faire apparaitre une forme du fond
(la forme, c’est le fond qui remonte a la surface).

» Usages : fonction, emploi, catégories de destinataires et d'utilisateurs, destination,
utilisation, transformation, rejets, détournement...

On abordera :
- les carreaux de pavement ;
- les épis de faitage ;

- les arts de la table (la vaisselle d’apparat comme preuve de la puissance et de la magnificence
de I'hdte), (a opposer ou a confronter aux Tableaux-piéges de Daniel Spoerri) ;

- les objets liés a la toilette ;
- les objets de bureau (écritoire, encrier, essuie-plume...) ;

- les vases de pharmacie et les pots d’apothicaires ;
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- les réceptacles (contenants, contenus) : inventer un contenant dont la forme n’a rien a voir
avec la fonction, ou au contraire inventer un contenant dont la forme indique la fonction ;

- les objets du quotidien et la vaisselle d’apparat, le luxe (la faience s’adapte aux nouvelles
habitudes de consommer des boissons exotiques café, thé, chocolat ; certains plateaux utilisés
pour leur service sont décorés comme des tableaux) ;

- en arts plastiques, faire travailler les éléves sur les notions paradoxales : imaginer un objet
dont la réalisation en faience serait absurde (par exemple, un marteau et une enclume, une
auto tamponneuse, ...) ;

- insister sur la double fonction utilitaire (la table dressée, le buffet-dressoir et le cabinet de
toilette, ceuvres présentées dans leur contexte) et décorative (plats ornementaux, cache-pots,
bustes, statuettes, candélabres, vases, surtouts, plateau de commode...) ;

- travailler sur la mise en valeur des collections, leur muséographie, et notamment la table
dressée.

4. Autres pistes

la littérature

e Travailler sur I'allégorie a partir :
- des Bustes des Saisons
- des Spheres terrestre et céleste de Pierre Chapelle : iconographie des saisons ; sur le socle
de la Sphere terrestre, quatre animaux symbolisent les continents. Sur le piédouche, on trouve
les arts libéraux sous la forme de trophées: la Grammaire, la Géométrie, la Musique et la
Peinture. Sur le pietement de la Sphére céleste, en plus des représentations astronomiques, les
éléments sont représentés par leurs divinités tutélaires : Junon pour I'air, Amphitrite pour I'eau,
Céres pour la terre et Vulcain pour le feu.
- Apollon, iconographie fondée sur Les Métamorphoses d’Ovide ;
- Fontaine aux armes d’Armand-Thomas Hue de Mirosmesnil avec le décor, en son centre,
d’'une allégorie montrant la Justice terrassant le crime, entourée de la Force, de la Sagesse et
de la Prudence.
- Bouteille a thé Pastorale, décor pastoral inspiré des gravures illustrant deux romans qui
connaissent un trés grand succeés, L’Aminta du Tasse et L’Astrée d’Honoré d'Urfé ;

« Etudier la description (caractéristiques, fonction) a partir :
de romans : la description de la pension Vauquer dans Le Pere Goriot de Balzac ;
de textes poétiques : Le Buffet de Rimbaud ;
d’extraits des ceuvres suivantes :
Rabelais, Pantagruel, Gargantua (la gloutonnerie) ;
Diderot et d’Alembert, L’'Encyclopédie (la gastronomie) ;
Voltaire, Dictionnaire philosophique (le godt culinaire, littéraire, artistique) ;
Balzac, Eugénie Grandet (les délices et l'avarice), Les lllusions perdues (itinéraire de Lucien de
Rubempré), La Comédie humaine ;
Zola, Les Rougon-Macquart (Le Ventre de Paris), Nana (le festin offert par Nana chez elle), La
Curée (le diner mondain qu’Aristide Saccard offre a ses hotes : description de la vaisselle, de la
table ostentatoire) ;
Les freres Goncourt, Journal (la disette pendant le siége des Prussiens en 1870) ;
Proust, A la Recherche du temps perdu (diners mondains des Guermantes: cuisine
aristocratique et des Verdurin : cuisine bourgeoise) ;
Flaubert, Madame Bovary (la noce, la soirée au chéateau, I'auberge du Lion d’or, le diner d'apres
baptéme de la petite Berthe, les friandises de Monsieur Homais), Un Cceur simple (la servante
Félicité), L’Education sentimentale (Frédéric Moreau s'initie aux gargotes puis aux restaurants,
le premier diner chez les Arnoux, la Maison d’Or ou il recoit & son tour)
Maupassant, Boule de Suif (le contenu du panier de Boule de Suif dans la diligence), Le Rosier
de Madame Husson (le banquet), Une Vie.

- Imaginer le récit d'un repas avec des convives qui dineraient ensemble autour de la table
dressée dans le musée ;
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- choisir une piece du musée et en faire une description précise a qui ne la verrait pas... ;

la mythologie : & partir des ceuvres reconnaitre les mythes, les divinités, leurs attributs. Par
exemple : la fontaine Pan et Syrinx attribuée a Pierre Leleu, Pichet Vénus et ’Amour endormis,
Les Sphéres céleste et terrestre de Pierre Chapelle, plat Neptune apaisant la tempéte, sujet tiré
de 'Enéide de Virgile ;
le bestiaire : recenser les différents animaux représentés, créer des animaux hybrides par le
jeu du cadavre exquis ;

le voyage : la faience hispano-mauresque, l'ltalie, la Chine, le Portugal, Delft, Lille, Nevers,
Rouen, Sévres) cartes (Sphéres), I'exotisme (les chinoiseries) ;

le musée, lieu de collection, I'hétel d’'Hocqueville lieu devenu musée... ;

la faience dans l'histoire : créer une frise chronologique sur la faience dans le monde, a
Rouen... ;

la science : utilisation de représentations cartographiques, terrestres ou célestes comme décor.
Par exemple, Les Sphéres terrestre et céleste de Pierre Chapelle qui témoignent des
connaissances de I'époque (reprise du Libro dei Globi publié en 1684 par le cartographe
Vincenzo Coronelli, la sphere céleste représente les constellations dans la configuration qu'elles
avaient le jour de la naissance de Louis XIV), chaise de commodité Le Singe astronome ;

le temps : représenter, utiliser, revendiquer le temps (cf Valérie Delarue : Vanité aux plantes de
pieds, Vanité aux corolles ; Bustes des Saisons, Porte-montre, Pendule) ;

les sens : vue, godt, odorat, textures;

la musique : inventorier les instruments représentés ;
les scénes galantes

les armoiries ;

I'architecture : I'étude de I'hétel d’'Hocquevile, son évolution, le salon de musique ; le jardin ;
les boiseries de I'abbaye de Saint-Amand ; la chapelle du chateau de la Bastie d'Urfé.

les résonances ou paralléles avec d’autres ceuvres 0 u champs artistiques
- Bustes des Saisons et les portraits d’Arcimboldo, les affiches d’Alphonse Mucha, les dessins
de Gustave Klimt ;

- les majoliques et les gravures de la Renaissance ; un plateau de commode (dépot de Sévres)
et Saint Jean Baptiste baptisant sur les bords du Jourdain de Nicolas Poussin (1634-35, musée
du Louvre) ;

- les fragments de la grotte de Bernard Palissy et le monde fantastique en littérature ;
- les carnets et récits de voyage ;
- la table dressée des desserts et les natures mortes ;

- le design culinaire : imaginer la table dressée transposée a notre époque exposant un service
congu par des designers contemporains ;

- les assiettes a I'Aria et la musique;
- les motifs de ferronnerie et le musée Le Secq des Tournelles (grilles);
- les recueils gravés des ornemanistes et les motifs de lambrequins ou les décors a la Bérain;

- le cinéma : Vatel de Roland Joffé, Marie-Antoinette de Sofia Coppola, Le Roi danse de Gérard
Corbiau, Le Festin de Babette de Gabriel Axel ;

- la musique du XVI° aux XVIII® siécles;

- Lien avec l'art contemporain et les artistes qui travaillent le matériau céramique. On pourra
mettre en rapport ces ceuvres avec les travaux d’artistes contemporains : outre ceux déja cités,
Wim Delvoye, Michel Gouery.
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5. Pour aller plus loin

* Musée Le Secq des Tournelles :
les ustensiles de cuisine, le décor des grilles, etc;

* Musée des Beaux-Arts :
la mythologie, le bestiaire, les instruments de musique, les représentations de repas.

» Dr’autres musées ou institutions culturelles a découvrir :
Chéateaux de Versailles, Fontainebleau, Musée national Adrien Dubouché (Limoges), Seévres-
Cité de la Céramique, Musée des Arts décoratifs (Paris), Institut du Monde Arabe (Paris).

6. Annexe : Interroger I'ceuvre sur différents plans (BO N°32 du 28/08/08)
Questionnaires type

e Question sur la forme :
- Quels sont les motifs représentés sur les plats ou assiettes ?
- Nommer et décrire les différents éléments représentés.
- Classer les différents thémes pour les décors. Effectuer des croquis.
- Quelles sont les couleurs utilisées ? Pourquoi ?
- Quelles sont les dimensions des différents plats ?

* Questions sur les techniques :
- Quelle est la matiere de base pour réaliser une assiette ou un plat ?
- Quelles sont les étapes de la réalisation d’'une assiette ?
- Quelles sont les étapes pour réaliser une assiette cuite en grand feu ou en petit feu ?

» Questions sur les usages :
- Pour quel(s) usage(s), utilisait-on de telles assiettes ?
- Pourquoi décorer des assiettes ?
- Qui utilisait cette vaisselle ?
- Comment lire une marque ?
- Quelle est sa fonction ?
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Blondel Nicole, Céramique, vocabulaire technique, éditions du patrimoine, 2004*
Collard-Moniotte Denise, Comment reconnaitre une faience de Moustiers, RMN, 2006

Dauguet Claire et Guilleme-Brulon Dorothée, Reconnaitre les origines des faiences francaises,
Massin et Cie, 2001*

De la Hubaudiére Christian et Soudée Lacombe Chantal, L'art de la faience des Caussy, Lilou,
2007*

Diderot et d’Alembert, Art de la Céramique, Bibliothéque de I'image, 2002*

Fay-Hallé Antoinette, Comment reconnaitre une porcelaine de Saxe du XVIII® siecle, RMN,
2008 *

Fay-Hallé Antoinette et Lahaussois Christine, Le grand livre de la faience francaise, Office du
livre, 1986*

Jeammet Violaine, Comment reconnaitre une porcelaine de Seévres du XVIII® siécle, RMN,
2007 *

Lahaussois Christine, Comment reconnaitre une faience de Delft, RMN, 2006*

Lahaussois Christine, Comment reconnaitre une porcelaine de Saint-Cloud, RMN, 2006*
Lassus Iréne, L’ABCdaire de la céramique, Flammarion, 2001*

Peiffer Jacques G., La céramique, expertise et restauration, éditions Faton, 2010*

Sevres, manufacture musée, Connaissance des arts, 2006*

Prévet Alain et Rocchisani Chantal, La porcelaine de Sévres du XVIII® siécle, éditions Jean-Paul
Gisserot, 2009*

Faience de Rouen

Germain-Donnat Christine, Comment reconnaitre une faience de Rouen ?, RMN, 2006*
Gay-Mazuel Audrey, Le Biscuit et la glacure, collections du musée de la Céramique, Skira
Flammarion, 2012*

Grandjean Gilles, Trésors du musée de la Céramique, Somogy, 2001*

Guilleme-Brulon Dorothée, Paris et Rouen, sources et rayonnement, Massin, 1998

Rioland Stéphane, Saint-Sever : le temps des manufactures de faiences, Société des amis des
monuments rouennais, 1996*

Popovitch Olga, La Faience de Rouen 1542-1790 (livret + diapositives), CRDP*

Peintures et sculptures de faience, Rouen XVIII® siécle, musée de la Céramique de Rouen,
Somogy, 1999*

Vaudour Catherine, Abrégé de I'histoire de la faience de Rouen, Ville de Rouen*

Vaudour Catherine, Musée de la Céramique, guide de visite, SER, 1989*

XIX®-XX® siécles

Contrepoint au Louvre. De I'objet dart a la sculpture. Porcelaines contemporaines.
Connaissance des arts, Hors Série, 2005*

Le corps, l'atelier, le paysage, Céramique dans l'art contemporain, Musées de Chéateauroux,
éditions joca seria, 2005*

Fanica Oliver et Boue Gérard, Céramiques impressionnistes et Grés art nouveau, Massin,
2008*

Vaudour Catherine, Réver le verre, FRAC Haute-Normandie, 1986%*.

*Ouvrages consultables au service des publics sur rendez-vous au 02 35 52 00 62.
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Sites Internet

Musées de la ville de Rouen
WWW.rouen-musees.com

Musée de Sévres - Cité de la Céramique
www.sevresciteceramique.fr

Manufacture nationale de Séevres
http://manufacturedesevres.culture.gouv.fr

Musée national Adrien Dubouché, Limoges
www.musee-adriendubouche.fr

Musée des Arts Décoratifs, Paris
www.lesartsdecoratifs.fr

Musée national de la Renaissance - chateau d’Ecouen
WWW.musee-renaissance.fr

Musée national du Moyen Age -Thermes de Cluny, Paris
www.musee-moyenage.fr
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RENSEIGNEMENTS PRATIQUES

Musées de Rouen
Esplanade Marcel Duchamp - 76000 Rouen
Tél.: 02357128 40 - Fax : 02 35 15 43 23

Musée de la Céramique
1, rue Faucon ou 94, rue Jeanne d’Arc - 76000 Rouen
Tél: 0235073174

Horaires
Ouvert de 10h a 13h et de 14h a 18h tous les jours sauf le mardi et certains jours fériés.
A partir du 1*" septembre 2012 : fermé le matin et ouvert de 14h a 18h

Tarifs
Plein tarif : 3 € - tarif réduit : 2 € - gratuit pour les moins de 26 ans et les demandeurs d’emploi

Visite libre
Durée a préciser (30 éléves maximum). Entrée gratuite - Réservation obligatoire

Visite commentée
Durée : 1h ou 1h30 (30 éleves maximum).
Tarif : 35 € ou 50 € - Entrée gratuite

Visites-ateliers

Durée 2h : 1h de visite et 1h d’atelier

Tarif pour 15 enfants maximum : 80 € (matériel fourni) - Entrée gratuite

Tarif pour une classe de 30 enfants maximum : 160 € (matériel fourni) - Entrée gratuite

Ateliers

Durée:1h

Tarif pour 15 enfants maximum : 45 € (matériel fourni)
Durée : 2 h

Tarif pour 15 enfants maximum : 90 € (matériel fourni)

Réservations et renseignements
Pour le confort et la bonne organisation de la venue des groupes, il est nécessaire de réserver
aupres du service des publics au 02 35 52 00 62 au moins trois semaines a lI'avance.

Service des publics

Esplanade Marcel Duchamp - 76000 Rouen

Tél. : 02 3552 00 62

Fax : 02 32 76 70 90 - Mall : publicsmusees@rouen.fr

Service éducatif

N’hésitez pas a contacter Séverine Chaumeil, professeur des écoles, Laura Bernard, professeur
d’arts plastiques et Sabine Morel, professeur de lettres pour tout projet pédagogique au 02 35
52 00 62 (sur rendez-vous le mercredi de 14h30 a 17h30).

Esplanade Marcel Duchamp - 76000 Rouen - Tél. : 02 35 52 00 62

Mail : severine.chaumeill@ac-rouen.fr ; laure.bernard@ac-rouen.fr ; sabinemorel@ac-rouen.fr
Actualité sur le site : http/ac-rouen.fr chapitre ressource pédagogique rubrique action culturelle

Actualité sur les sites
Des musées de Rouen : http//www.rouen-musees.com, rubrique activités/groupes/ressources
pédagogiques
Du rectorat : http//www.ac-rouen.fr, rubrique espaces pédagogiques/action culturelle
Des musées de Haute-Normandie : http : //www.musees-haute-normandie.fr, rubrique
ressources éducatives
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