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La mode à l’époque géorgienne 
 
On a décrit le XVIIIe siècle comme « l’âge de la révolution ». Les vêtements géorgiens sont 

les témoins de plusieurs révolutions : technologique, politique et sociale. La mode servait à 

la fois de moteur du changement et de baromètre général de ce qui se passait dans le 

monde.  

 

Cette exposition s’appuie sur l’art du portrait pour raconter l’histoire de la mode 

vestimentaire en Grande-Bretagne, de l’avènement de George Ier en 1714 à la mort de 

George IV en 1830. En guise d’introduction, la première salle retrace l’évolution 

chronologique des styles, silhouettes et tissus, puis couche par couche, nous dépeint ce que 

portaient les Géorgiens. Les salles suivantes empruntent une démarche thématique pour 

traduire ce que la mode révèle plus largement de la vie dans la Grande-Bretagne géorgienne. 

 

À cette époque, la création vestimentaire repose sur les mêmes matériaux de base qu’aux 

siècles précédents et les habits restent un bien de valeur, plus appréciés pour leurs matières 

premières que pour la façon dont ils sont coupés, épinglés et cousus. La transformation des 

textiles en vêtements se fait entièrement à la main, la machine à coudre n’étant inventée que 

bien des années plus tard. Les matières premières coûtant cher, c’est avec habileté qu’on 

assemble des bouts de tissus pour créer des vêtements faciles à modifier pour suivre la 

mode.  

 

Les portraits sont une source inestimable pour comprendre les modes passées. Si certains 

artistes représentent très précisément les vêtements dans leurs portraits, d’autres les 

modifient pour obtenir un effet artistique. La comparaison entre les images en deux 

dimensions et les vêtements en trois dimensions est éclairante, et montre comment on 

adapte les vêtements pour les peindre. L’examen physique de vêtements dévoile d’autre 

part des détails de construction et des marques d’usure invisibles dans les portraits. En 

revanche, les images montrent la façon dont les vêtements sont combinés ou étoffés et 

comment le maintien de leur porteur en est modifié. 

  



 



La mode et la société 
 

Au cours des siècles précédents, la royauté et l’aristocratie déterminaient généralement les 

modes que les classes inférieures imitaient et interprétaient ensuite. Cette tendance 

s’inverse au XVIIIe siècle, où le beau monde commence à s’inspirer du style d’habillement 

pratique des classes plus modestes. Les faiseurs de mode les plus influents se situent de plus 

en plus souvent en bas de l’échelle sociale, tandis qu’on associe plus la cour à des styles 

vestimentaires fossilisés qu’à une mode d’avant-garde. Les vêtements portés à la cour 

donnent un sentiment de continuité avec le passé et créent un spectacle somptueux mais, 

leurs détails étant régis par les règles conventionnelles de l’étiquette, ils ne déterminent que 

rarement les modes à venir. Si certains membres de la famille royale s’intéressent aux 

nouvelles tendances vestimentaires, d’autres préfèrent des styles bien établis et familiers.  

 

Les lieux commerciaux de divertissement et de rencontre, tels que les salons, les cafés, les 

jardins d’agrément et les théâtres, gagnent en importance et donnent le moyen de parader 

dans les styles les plus récents, hors du cadre traditionnel de la cour. Une presse spécialisée 

dans la mode voit le jour et permet de diffuser les toutes dernières tendances plus 

rapidement et plus largement que jamais. Parallèlement, les innovations industrielles dans la 

production de textiles et dans les processus connexes de teinture, d’impression et de 

blanchiment font baisser le prix des tissus à la mode et les rendent plus accessibles à une 

plus grande partie de la société. 



  



Les habits d’enfants  
 

Le XVIIIe siècle est le témoin d’une évolution philosophique majeure des attitudes à l’égard 

de l’enfance. En 1693, John Locke avance l’idée que les enfants sont des « ardoises vierges » 

à leur naissance, rompant avec le concept puritain selon lequel ils sont intrinsèquement 

pécheurs et l’instruction est la voie de leur rédemption. Jean-Jacques Rousseau renchérit en 

définissant l’enfance comme une période unique de liberté et de bonheur, soulignant 

l’importance de laisser les enfants jouer et découvrir la nature.  

 

Cette évolution fondamentale des perceptions a un impact considérable sur les styles 

vestimentaires portés pendant l’enfance et la petite enfance. À partir des années 1750, la 

pratique de l’emmaillotage se démode de plus en plus, critiquée des médecins et 

philosophes, qui lui reprochent d’entraver les mouvements et la croissance. De nouveaux 

styles de vêtements de transition apparaissent pour les garçons, qui prolongent l’enfance et 

offrent une alternative confortable et pratique aux vêtements d’adultes.  

 

Moins formel, les vêtements pour enfants jouent peut-être un rôle précurseur dans 

l’acceptation et la popularité ultérieure de ce style chez les adultes. Ainsi, la robe enchemise 

des femmes est conçue comme les robes d’enfants, tandis que les pantalons que les garçons 

adoptent dans les années 1770 servent de modèle à ceux que les hommes porteront vingt 

ans plus tard. 

  



  



La coiffure 
 

Pendant la majeure partie du XVIIIe siècle, la plupart des hommes se rasent la tête et 

remplacent leurs cheveux par une perruque poudrée. Les cheveux sont alors considérés 

comme un vecteur d’infection et de poux et comme un obstacle à la santé et à la propreté. 

Une perruque constitue par ailleurs une option bien plus pratique : inutile de la coiffer, car 

on peut la retirer la nuit et l’envoyer chez le coiffeur pour qu’il le fasse régulièrement. Tout 

au long du siècle, on porte des styles variés de perruques et il n’est pas rare qu’un homme 

en possède plusieurs pour différentes occasions.  

 

Au début du XVIIIe siècle, même la perruque la moins chère coûte environ 3 livres sterling, 

soit l’équivalent de plus de 400 livres sterling d’aujourd’hui. Ce sont donc des articles de 

luxe onéreux dans la garde-robe d’un homme et une indication claire de son rang et de sa 

richesse. Cependant, leur prix diminue au cours du siècle. De plus en plus abordables et 

répandues, les perruques deviennent par conséquent un élément essentiel de la 

respectabilité. 

 

On croit souvent à tort que les femmes, elles aussi, portent régulièrement des perruques. 

Les coiffures immensément hautes et larges qu’elles affichent pendant la seconde moitié du 

XVIIIe siècle sont presque toujours créées à l’aide de leurs propres cheveux, relevés sur des 

coussinets, parfois avec l’ajout de faux cheveux. 

 

Pendant une grande partie de ce siècle, les deux sexes utilisent copieusement la poudre. 

Dérivée de cultures telles que le blé ou l’orge, la poudre est d’abord adoptée pour ses 

qualités d’absorption des graisses. Elle facilite d’autre part la réalisation de coiffures 

élaborées. On la combine à la brillantine, matière huileuse dérivée de graisses animales 

fondues, que l’on peigne dans les cheveux pour éliminer les impuretés et adoucir la 

chevelure.  

 

  



  



Tenues de sport et anglomanie 
 

Pendant la majeure partie du XVIIIe siècle, la France est incontestablement le pays qui 

influence le plus la mode en Europe. Cependant, bien que les Anglais admirent la mode 

française, ils s’enorgueillissaient également d’un style national distinctif et consciemment 

cultivé. Ce dernier est plus simple et moins formel que celui suivi en France, les tenues de 

tous les jours étant de plus en plus influencées par les vêtements décontractés portés dans 

la pratique de sports comme l’équitation, la chasse et le tir.  

 

Les dernières vingt-cinq années de ce siècle voient une vague d’anglomanie vestimentaire à 

travers l’Europe dont témoigne le fort influent périodique de mode français Cabinet des 

modes par son annonce dans son numéro de novembre 1786 qu’il est rebaptisé Magasin des 

modes nouvelles, françaises et anglaises. Dans les années 1780, la chemise de nuit moulante 

(connue en France sous le nom de « robe à l’anglaise ») devient le style vestimentaire le plus 

populaire chez les femmes. Les Françaises adoptent également les vestes d’équitation 

anglaises qu’elles appellent « redingotes ». Les Français adoptent eux aussi leur propre 

version de la redingote anglaise, qui s’inspire de tenues de travail de classes autres que 

l’aristocratie. Selon un observateur, en 1792 à Paris, les jeunes gens à la mode « donnent 

l’impression qu’ils vont monter à cheval d’une minute à l’autre ».  



  



La fabrication, le nettoyage et l’achat 

 

Les animaux et les plantes sont la source des matières premières : la laine provient 

généralement du mouton, la soie du cocon des vers à soie, le lin de la plante de lin et le 

coton du Gossypium. Alors que la Grande-Bretagne peut produire la laine et le lin, son climat 

rend impossibles la culture des vers à soie et celle du coton. Ces matières premières 

doivent donc être importées. 

 

L’aristocratie se vêt d’habits sur mesure. Leur confection implique de nombreux processus, 

chacun entrepris par un spécialiste différent : la soie d’une robe peut être tissée, vendue, 

brodée, cousue et taillée par un tisserand, un marchand de tissus, une brodeuse, une 

couturière et une modiste, avant d’arriver sur le corps de sa propriétaire. 

 

La propreté vestimentaire est depuis longtemps considérée comme un indicateur sous-

jacent de moralité, le signe de bonnes manières et du respect de soi et d’autrui. Alors que 

les articles en lin ou en coton sont lavables à l’eau chaude avec des savons alcalins puissants, 

ceux en soie ou en laine demandent un détachage à la main. 

 

Au XVIIIe siècle, faire les magasins devient une activité de loisir et les vitrines s’agrandissent 

pour mieux présenter les marchandises. Les magasins londoniens sont considérés comme 

les meilleurs d’Europe. Selon les écrits d’un touriste en 1786, « il est presque impossible 

d’exprimer à quel point tout est bien organisé à Londres. Chaque article attire davantage 

l’œil qu’à Paris ou dans n’importe quelle autre ville ». 



  



Les habits de deuil 
 

À l’origine on doit les tenues de deuil aux conventions royales et aristocratiques, mais elles 

se répandent de plus en plus tout au long du XVIIIe siècle. Preuve de l’affection portée à la 

personne défunte, mais aussi de la connaissance de l’étiquette et de la richesse permettant 

d’acquérir des vêtements réservés à cette occasion, les habits de deuil renforcent le statut 

social. 

 

Dans son ensemble, la population ne doit que rarement porter le grand deuil, seulement 

quand un membre de la famille royale décède. À la cour, en revanche, on porte 

fréquemment le deuil à titre d’hommage, lors du décès d’un souverain étranger ou d’un 

membre de sa famille. On en recense 44 cas entre 1750 et 1767. Geste ostentatoire 

d’allégeance entre les pays, le deuil remplit une fonction diplomatique importante. Les bals 

et autres évènements sociaux sont suspendus pendant ces périodes et, s’il est prolongé, un 

deuil à la cour a une forte incidence sur l’industrie du textile. On en réduit donc la durée au 

cours de ce siècle.  

 

Les tenues de deuil se divisent en deux catégories : premier deuil (profond) et second deuil. 

Dans les deux cas, leur coupe suit généralement les lignes de la mode contemporaine, les 

principales différences résidant dans la couleur et le type de tissu. Le premier deuil impose 

une tenue et des accessoires moir mats, ainsi qu’une ornementation limitée, tandis que le 

second deuil permet plus de liberté. L’adoption généralisée d’habits de deuil entraîne une 

forte demande de tissus mats tels que le bombasin et le crêpe anglais et la ville de Norwich 

s’impose comme centre de production particulièrement important. 



  



Les tenues de combat 
 

Tous les monarques géorgiens portent un intérêt prononcé à l’habillement militaire, sans 

toutefois s’intéresser particulièrement à la mode. Ils lancent divers projets visant à 

systématiser et à répertorier les tenues militaires. En Grande-Bretagne, les premiers 

uniformes officiels sont formalisés pour l’armée et la marine sous le règne de George II, puis 

révisés sous George III et George IV.  

 

Au XVIIIe siècle, l’armure se porte rarement sur le champ de bataille. En effet, les nouvelles 

armes à feu demandent une telle épaisseur de métal pour se protéger que l’armure entrave 

la mobilité, ce qui la rend largement inefficace. En revanche, le XVIIIe siècle voit une 

explosion de la popularité des uniformes, qui se traduit par des tenues toujours plus 

formelles dans les régiments de toute l’Europe, ainsi que par l’apparition d’uniformes civils 

pour les courtisans. Les soldats de rang inférieur reçoivent un uniforme chaque année, à la 

date anniversaire de l’avènement du roi, tandis que les uniformes des officiers sont 

confectionnés sur mesure aux frais de leur propriétaire. Ils peuvent ainsi traduire leur goût 

pour la mode par des différences subtiles dans la qualité du tissu et de la coupe.  

 

Au début de la période géorgienne, la marine n’est pas tenue en aussi haute estime que 

l’armée, ses officiers étant plus souvent issus de milieux professionnels libéraux ou 

marchands que de l’aristocratie. Dans les années 1740, ces attitudes commencent à évoluer, 

ce qui mène à une plus grande équivalence entre les deux forces. La création d’uniformes 

navals pour les officiers est déterminante à cet égard. Contrairement à l’armée, aucun 

uniforme formel n’est défini avant 1857 pour les marins de rang inférieur, bien qu’à bord, un 

système de vente de vêtements prêts à l’emploi (les « slops ») permette aux marins de se 

procurer des habits adaptés à un prix raisonnable, ce qui donne lieu à un style vestimentaire 

distinctif et fréquemment représenté dans les gravures de l’époque.  

  



  



Rébellion et révolution 

Témoin des croyances et des valeurs de son propriétaire, le vêtement a un pouvoir 

symbolique et joue un rôle clé comme preuve de loyauté ou de défiance pendant les 

périodes de troubles politiques ou nationaux.  

 

Le XVIIIe siècle est le théâtre de nombreuses guerres à travers le monde. Les allégeances et 

schémas de domination évoluent en fonction de facteurs politiques et sociaux complexes. 

Pour les monarques d’Hanovre, la relation avec la France est une préoccupation 

fondamentale, marquée par l’alternance de périodes de paix fragile, sur lesquelles pèse la 

menace d’invasions, de politiques étrangères protectionnistes et de rivalité prévisible entre 

territoires voisins. S’y ajoutent les complications inhérentes à l’établissement et à 

l’administration de colonies outre-mer sur une vaste zone géographique, l’opposition aux 

Actes d’union entre l’Angleterre et l’Écosse et diverses altercations avec l’Espagne, la 

Hollande et le Danemark. Le jeu d’équilibre est délicat. 

 

Cette partie de l’exposition sort des frontières de l’Angleterre pour mettre en lumière le 

rôle du vêtement dans trois épisodes particulièrement turbulents : les soulèvements 

jacobites, la guerre d’Indépendance américaine et la Révolution française.  

 

  



  



Influences lointaines 
 

Au cours du XVIIIe siècle, la Grande-Bretagne étend sa portée mondiale grâce aux armes 

combinées du commerce, du voyage et de l’empire. À cette même époque, les Britanniques 

se tournent de plus en plus vers l’étranger pour y trouver des produits innovants et des 

styles vestimentaires inédits. L’influence de vêtements venus d’ailleurs se manifeste souvent, 

pour la première fois en Grande-Bretagne, dans ces moments où une forme de 

« déguisement » est nécessaire, par exemple, afin de poser pour un portrait ou de se rendre 

à une mascarade. Des éléments vestimentaires d’endroits différents se glissent 

progressivement dans les styles quotidiens, combinés aux modes établies de l’époque, 

parfois de manière incongrue ou inauthentique.  

 

Les vêtements portés dans l’Empire ottoman (qui, au XVIIIe siècle, englobe la Turquie et la 

Grèce actuelles, ainsi que certaines parties de l’Afrique du Nord et du Moyen-Orient) sont 

une source de fascination particulière. Des textiles d’autres régions, d’Inde et de Chine 

notamment, sont également très prisés et importés en grande quantité en Grande-Bretagne, 

où ils influencent les styles et les techniques de fabrication de produits créés dans le pays. 

Les propriétés physiques des tissus (légers, non périssables, incassables) combinées à leur 

valeur intrinsèque en font une marchandise d’échange idéale. La richesse du vocabulaire 

employé pour décrire vêtements et textiles montre combien l’habillement s’inspire des 

quatre coins du monde et combine des éléments souvent transportés sur de longues 

distances avant d’atteindre le destinataire qui en sera porteur. 

  



  



Images de promenades 
 

Les bals masqués sont une forme populaire de divertissement tout au long du XVIIIe siècle, 

l’occasion pour les participants de s’habiller de façon fantaisiste et de dissimuler leur 

identité. Les vêtements d’autres pays constituent une source d’inspiration et les vêtements 

historiques de la Grande-Bretagne en sont une autre. 

 

Au cours du XVIIIe siècle, les déguisements historiques les plus populaires proviennent des 

modes portées à la cour de Charles Ier dans les années 1620 et 1630, représentées en 

particulier dans les portraits de Sir Anthony Van Dyck. Ces « tenues Vandyke » sont 

adoptées à la fois afin de participer aux bals masqués et de poser pour un portrait. Au 

XVIIIe siècle, les portraits de Van Dyck évoquent une vision nostalgique de la Grande-

Bretagne. Dans le récit qu’il fait d’un bal masqué en 1742, Horace Walpole écrit: « Il y avait 

des quantités de jolis Vandykes et toutes sortes de vieux tableaux sortis de leur cadre ». Au 

début du XIXe siècle, l’ère élisabéthaine commence à supplanter l’ère caroline comme 

influence historique de choix, tandis que les romans de Sir Walter Scott encouragent la 

fascination pour la chevalerie médiévale.  

 

Au fil du temps, des détails de vêtements historiques s’intègrent progressivement aux 

vêtements du quotidien, preuve de la circularité particulière de la mode, encore en évidence 

de nos jours, puisque chaque saison apporte des vêtements ayant des échos du passé. C’est 

aussi un rappel à point nommé que, pour notre regard contemporain, habitué de plus en 

plus à voir l’ère géorgienne à l’écran, ce qui est aujourd’hui un costume était autrefois du 

dernier cri. 

 

 


