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II. — I
n'est que plus tard que l'on vit, grâce à l'apaisement qui succéda à de retentissantes batailles, les chefs du mouvement « romantique », d'ailleurs assagis par l'expérience, et consacrés par de longs succès, s'ouvrir à leur tour les rangs de l'Institut, où s'est peu à peu accrédité le plus intelligent et le plus tolérant éclectisme.
Dès le mois de mars iSi6, nous rencontrons, dans la section de Peinture, un nom nouveau, celui de Le Barbier, artiste intéressant, et qui, à son sérieux talent de peintre, joignit, comme le font voir les quelques pages qu'il a laissées, un esprit cultivé, réfléchi, à plus d'un égard actif et curieux. Né en 1 788, il était presque octogénaire lors de sa nomination à l'Académie. Son art correct est peu original, et l'on a reproché à ses œuvres la froideur, le manque de mouvement et de verve. On a remarqué aussi que les sujets comportant de nombreux personnages lui sont peu favorables. Il y révèle souvent de l'embarras, une certaine gaucherie. Les données moins ambitieuses sont mieux d'accord avec ses forces, et, en réalisant des thèmes plus simples, il fait fréquemment preuve, notamment dans la structure et l'expression des têtes, d'un style non dépourvu d'élégance et d'énergie. Parmi ses ouvrages, nous signalerons les scènes empruntées à l'histoire de France : Crillon recevant un billet de Henri IF, Henri IV et Sully, Saint Louis recevant rOriflamme, Jeanne Hachette, le Siège de Nancy. D'autres fois, il s'est tourné vers les souvenirs antiques, qui lui ont inspiré : le Courage des femmes de Sparte, Coriolan che^ les Volsques, Lycurgue pré-
sentant son neveu aux Spartiates, Hélène et Paris, les Bords de VEurotas, Agrippine quittant Germanicus, etc.
Laborieux et fécond, il a fourni des dessins pour les œuvres de Gessner, si à la mode à la fin du dixhuitième siècle, pour celles de J.-J. Rousseau, de Delille, pour les « Amours de Daphnis », pour les Métamorphoses d'Ovide. N'omettons pas de mentionner un des travaux utiles auxquels il se livra, à son retour de Rome, en dessinant des études à la manière noire, qui contribuèrent fort à répandre dans les écoles le goût des bons modèles.
Écrivain, on lui doit une sorte de mémoire, lu, « le 20 pluviôse, an IX », dans la séance publique de « la Société Philotecnique » (i^/V), selon l'indication que porte l'édition originale. Le Barbier a fait précéder ce mémoire d'un avertissement où il « prie le lecteur de ne pas oublier que c'est un artiste qui écrit, et qu'on ne doit exiger de lui que des raisons, et non les grâces de l'élocution, ni cette méthode rigoureuse que les arts ne donnent point le temps d'étudier ». Il faut savoir gré à l'auteur de cette modestie, mais la vérité est qu'il n'avait pas besoin d'indulgence. Il apparaît comme muni de fortes lectures dans ces pages où il cite heureusement Winckelmann et Montesquieu, Pausanias et Cicéron, Xénophon et Polybe. Son sujet est l'étude « des causes physiques et morales qui ont influé sur les progrès des arts chez les Grecs ». Il y témoigne d'un goût délicat, d'une sagacité parfois pénétrante. Il devance dans une certaine mesure les théories de Taine sur le climat et la race, expose comment la terre et le ciel.
en cette Grèce si privilégiée, étaient aptes à former des artistes exquis, auxquels s'offraient spontanément les plus parfaits modèles. Il note ingénieusement que, chez les Hellènes, « la passion de peindre et de modeler était si forte qu'elle se manifestait jusque dans leur langue, dont les termes sont pleins d'images et de tableaux ». Il n'oublie pas l'influence d'une religion où la beauté était l'objet du plus fervent des cultes, et d'institutions publiques qui, par les jeux, la gymnastique, développaient normalement le corps humain, et rendaient pour ainsi dire populaire la préoccupation esthétique. Il émet, en passant, un vœu assez bizarre. : « Pourquoi, dit-il, le gouvernement ne ferait-il point pour les arts ce qu'il fait pour les sciences? ... L'on fait venir à grands frais des animaux d'Afrique et d'Asie.... On doit approuver cette dépense si nécessaire aux progrès des sciences naturelles, mais comment n'a-t-on pas encore songé à faire venir de la Grèce... des modèles choisis par un artiste envoyé pour cet effet? Il n'en coûterait pas, pour l'entretien de six modèles que je suppose, ce qu'il en coûte pour la pension d'un éléphant. Je crois que cette idée mérite d'être examinée. »
L'un des premiers enfin, il annonce ce « philhellénisme » qui, peu d'années après, allait être si fort en vogue, et enflammer tour à tour Byron, Lamartine et Hugo. Il souhaite que les puissances de l'Europe rendent la liberté à la Grèce, « opprimée depuis si longtemps », et il croit pouvoir affirmer que, dans ce cas, « le même sol, qui n'a cessé de produire les mêmes plantes depuis les siècles de
Périclès et d'Alexandre, reproduira les mêmes talents que
dans les beaux jours de sa gloire En rétablissant les
causes, conclut-il, les effets s'ensuivront. »
Bien qu'il fût encore, lors de son élection, loin de l'âge de Le Barbier, Prud'hon, cependant, en 1816, approchait de la soixantaine, et Delacroix a pu dire avec raison que « les palmes de l'Institut ont verdi bien tard pour l'illustre maître ». Il ajoute à bon droit que « la suavité et la grâce » sont les caractères dominants de ce talent exquis, auquel d'ailleurs la force ne manquait point, comme l'a fait remarquer, dans un livre récent, M. Jules Breton qui qualifie de « puissant » aussi bien que de « charmant « l'art de celui qu'il nomme « une de nos plus belles gloires ».
Au sujet de Prud'hon, le rapprochement avec un des maîtres italiens les plus célèbres s'est, pour ainsi dire, imposé à tout le monde : à propos, notamment, de sa composition de Phrosine et Mélidor, dont l'eau-forte a été gravée de sa main, on a écrit que « cette invention le place à côté du Corrège. » — On a pu dire aussi, du reste, qu' « en croyant peut-être imiter le Corrège, il faisait d'excellents Prud'hon ». Ce qui est sûr, c'est qu'il avait beaucoup étudié les œuvres et la manière de ce grand peintre. Il avait vu les Corrège de Parme, et l'on sait avec quelle irréprochable délicatesse il a refait la tête d'Io dans Jupiter et lo, l'admirable Corrège du Musée de Berlin.
Gautier a défini éloquemment Prud'hon en déclarant qu'il a « la vapeur, le mystère, la rêverie, et aussi un divin sourire qui n'appartient qu'à lui. » Il constate également qu' « au milieu de son temps », il est « un fait imprévu ». Dans une certaine mesure, il annonçait les temps nouveaux. Cela explique les restrictions de David, qui, en le critiquant, reconnaissait du moins, selon le propos si curieux noté dans le livre d'Étienne-Jean Delécluze, qu' « il n'était pas donné à tout le monde de se tromper comme M. Prud'hon ». Cela fait comprendre aussi que Prud'hon ait pu, comme l'a rapporté le docteur Véron dans ses Mémoires d'un bourgeois de Paris, applaudir au premier tableau de Delacroix,
Le chef-d'œuvre de Prud'hon, de l'aveu presque unanime, c'est lajusticeet la Vengeafice divine poursuivant le Crime. Ce tableau, en 1808, lui valut d'être décoré de la main même de Napoléon. Accordée spontanément par l'Empereur, la croix, comme on l'a fait remarquer, constituait alors « une distinction immense » . Les critiques de toutes les écoles et de toutes les tendances se sont rencontrés dans l'éloge de cette production hors ligne. Quatremère a félicité le peintre d'avoir, en cette occasion « agrandi son style », de l'avoir élevé « au ton le plus grave et le plus sévère » . Gautier, de son côté, a vanté la tête de la Vengeance comme « un chefd'œuvre de couleur et de modelé » .
Une anecdote intéressante se rattache à la genèse de cet ouvrage. Prud'hon était en relations amicales avec le préfet de la Seine, Frochot. Un soir qu'il dînait à sa table, on
vint à parler d'un tableau à exécuter pour la salle des Assises du Palais de Justice. « On cherchait un sujet, écrit M. Charles Clément, et chacun disait son mot. Le préfet proposa ces vers d'Horace :
î^flro antecedentem scekstum Deseruit pœna..,
L'imagination de Prud'hon s'enflamme aussitôt. Il se lève de table, court s'enfermer dans le cabinet de M. Frochot, prend une plume, et trace à grands traits un croquis qui enthousiasme tout le monde. » Notons au reste que l'artiste, au cours de son travail, dans l'exécution de cette toile que tout le monde connaît, modifia profondément, en l'améliorant beaucoup, cette conception première.
Les peintures de Prud'hon ne sont pas fort nombreuses. M. de Franqueville n'en énumère que dix-huit. La plupart, infiniment gracieuses, se rapportent au genre allégorique. Il nous suffira de citer VEnUvement de Psyché, le Zéphyre qui a fait partie de la collection Valpinçon, l'allégorie mise en plafond au château de Saint-Cloud et faisant voir Minerve qui élève le génie vers l'Empyrée, son beau plafond du Louvre, Diane implorant Jupiter, où l'on a admiré la noblesse, la juvénile légèreté du corps de la déesse. N'oublions point Féîius et Adonis, et son dernier ouvrage exposé de son vivant, l' Assomption de la Vierge, ni ses travaux décoratifs dans l'hôtel de M. Lanois, hôtel aujourd'hui démoli, et qui, situé au numéro 1 7 de la rue
Laffitte (en ce temps-là rue Cerutti), a été quelques années la propriété de la reine Hortense.
La vie de Prud'hon fut, on le sait, assez malheureuse. Il était né à Cluny, dans une condition très modeste. Un prêtre, le curé Besson, s'intéressa à lui, le prit pour enfant de chœur et lui donna quelques leçons élémentaires. Il passa ensuite un certain temps au collège des Bénédictins. Déjà s'était éveillé en lui le goût de l'art. Il couvrait de jolis et spirituels dessins ses cahiers de latin. A l'aide d'un canif, il sculptait des figures dans un morceau de savon. A quatorze ans, il fabriquait des couleurs avec le suc des fleurs et des herbes, et des pinceaux avec les poils recueillis aux harnais des chevaux. Grâce à la protection de l'évêque de Mâcon, Mgr Moreau, Prud'hon devint l'élève de François Devosge, peintre sérieux, dont les œuvres sont réunies au Musée de Dijon (qu'il fonda, dirigea et enrichit), et qui eut sur le jeune artiste une réelle et excellente influence.
Il importe de signaler également l'appui qu'il trouva auprès du baron de Joursanvault, généreux « protecteur des jeunes gens », comme l'appelle le graveur Will, dans le Journal qu'a pubHé M. Duplessis. Pour lui Prud'hon illustra d'une douzaine de dessins une Méthode de basson, en prenant pour modèles le baron lui-même, ou l'excellent curé Besson.
Au sujet du concours pour le prix institué par les États de Bourgogne, Voïart a rapporté un trait qui fait grand honneur au caractère désintéressé de Prud'hon. « Un de
ses concurrents, désespérant de rendre le sujet donné, allait abandonner le concours. » Prud'hon, touché de ce désespoir, s'introduisit dans sa loge, au moyen de quelques planches détachées de la cloison, et lui fit son tableau. Le prix fut décerné non à l'ouvrage qu'il avait signé, mais à celui qui, exécuté par lui, n'était pas sous son nom. C'est ainsi, pour parler comme Quatremère, que, devenu « son propre rival », il l'emporta « sur ses émules et sur lui-même » .
Le secret d'ailleurs fut divulgué par l'intéressé lui-même, et tout le monde loua la générosité de Prud'hon, qui fut envoyé à Rome.
Dans cette ville, « il se tint à distance », dit M. Lecoy de la Marche, de Lagrenée, alors directeur de l'Académie de France. En revanche, il contracta une liaison intime avec Canova dont le caractère présentait avec le sien certains points de contact et d'affinité, et qui « lui offrit, selon ce que raconte un biographe, sa maison, son ateHer, ses connaissances, ses protecteurs ».
Prud'hon, durant ce séjour en ItaHe, médita et étudia beaucoup. Indépendamment du Corrège, Léonard de Vinci lui inspirait le plus vif enthousiasme : « Quelqu'un, lisonsnous dans une de ses lettres, qui a surpassé bien au delà Raphaël dans la pensée, la justesse de la réflexion et du sentiment, etc., c'est l'inimitable Léonard de Vinci, le père, le prince et le premier de tous les peintres. »
De retour en France, Prud'hon s'établit à Paris, au numéro i8 de la rue Cadet. Il connut alors, d'après l'exprès-
sion de Delacroix, toutes « les horreurs d'un ménage pauvre ». C'est une triste histoire sur laquelle il est inutile d'insister que celle de l'union que, tout jeune, il avait contractée avec une personne absolument indigne de lui. Parfois, dit un contemporain, il arrivait à celle-ci d' « abandonner brusquement son mari, après avoir épuisé les minces ressources qu'il tirait d'un travail assidu. En le délivrant de sa présence, et en même temps de ses importunités, de ses reproches et de ses emportements, elle le laissait au milieu de ses marmots et chargé de tous les soins de la maison. Ses amis l'ont trouvé souvent à son chevalet avec ses enfants sur ses genoux, l'étourdissant de leurs jeux et de leurs cris. » On a, à ia vérité, fait remarquer « que Prud'hon dut tirer sans doute un excellent parti pour son art de la vérité et du charme de ces groupes enfantins » .
Du reste, avec l'espèce d' « ingénuité » supérieure qui formait, comme on l'a dit, le fond de sa fine et délicate nature, Prud'hon était fort peu sensible aux vulgarités, aux incidents fâcheux de la vie de tous les jours. Il appartenait tout entier à son travail et à son art. Voïart nous l'a montré, au Musée, « composé à cette époque des trésors d'art pris dans l'Europe entière », absorbé, comme s'il n'avait eu nuls soucis, dans la contemplation des maîtres qu'il aimait. Avec la môme espèce de « naïveté sublime », nous le voyons, aux dernières années de son existence, « employant toutes ses soirées, dans l'atelier de M. Trezel, à dessiner d'après nature... comme un élève », et « ne se
trouvant point mal à l'aise le portecrayon à la main et dans la société de jeunes gens ».
Il avait toujours apporté, dans l'accomplissement des plus infimes besognes, autant de zèle et de conscience que dans l'exécution de ses œuvres les plus hautes. Ce n'est pas sans quelque émotion que Delacroix a représenté « cet homme admirable », imaginant, disposant, dessinant, « avec tout le charme qu'il a déployé dans ses ouvrages les plus célèbres... jusqu'à des adresses et des vignettes pour des confiseurs et des bijoutiers », sans parler des en-têtes pour les brevets, actes du gouvernement, lettres des préfets et autres fonctionnaires.
Dans un compte rendu du Salon de 1808, nous avons trouvé la mention de « deux joHs tableaux dans le style anacréontique », dus à Mlle Mayer. Constance Mayer fut, on le sait, l'élève et l'amie de Prud'hon, à qui elle devait finalement causer un des plus grands chagrins de sa vie, si peu favorisée par la destinée. Précédemment, cette artiste de mérite avait travaillé avec Greuze. Mme Tastu (fille de Voïart, l'ami de Prud'hon, mentionné ci-dessus) nous a révélé que « plusieurs des têtes qui passaient dans le commerce pour des Greuze étaient de Mlle Mayer ». Prud'hon trouva d'abord dans cette affection beaucoup de douceur et de charme.
D'après Edmond de Concourt, le pastel bien connu du Louvre n'est pas, malgré l'attribution du catalogue, un portrait de Constance Mayer. Mais une image d'elle plus authentique, appartenant à M. Feuardent, et la représen-
tant debout devant une psyché, la tête tournée vers le spectateur, a figuré à l'Exposition des Portraits du siècle, en i885. Il n'est pas douteux que Prud'hon s'est souvent, dans la réalisation de ce qu'on a appelé « le type prud'bonien, aux traits vagues, au faunesque sourire, » inspiré de ce visage, ainsi que de celui de « la Marguerite », son modèle habituel. Mais — ceci est encore un renseignement que nous devons à Mme Amable Tastu, — « ce caractère de tête » appartenait au peintre bien avant qu'il connût Mlle Mayer et la « Marguerite », Il lui venait « d'une statue antique qui était l'objet de sa prédilection particulière et qu'il avait beaucoup étudiée, celle du Petit Faune » (dit le Faune du Capitole).
Constance Mayer se tua « dans un accès de noire mélancolie, ou plutôt de folie portée à son comble ». On voulut éloigner Prud'hon, mais il pénétra, et la trouva baignée dans son sang. Eperdu, il chercha à la ranimer, « à panser
l'horrible blessure » Enfin il fut, tout sanglant, entraîné
par M. de Boisfremont, son ami, chez lequel il passa les dernières années de sa vie, et qui, après sa mort, le fit enterrer, suivant son désir suprême, avec Constance Mayer, au Père-Lachaise, dans un tombeau dont M. Charles Gueullette, au cours d'un article publié en 1880 par la Ga:(ette des Beaux- Arts, a déterminé l'emplacement.
Nous n'avons jusqu'ici rien dit des portraits peints par Prud'hon. Ils sont fort beaux, mais « idéalisés toujours. Le choix des fonds, la manière dont il les éclaire en font des espèces de poèmes comme ses tableaux » . Un des plus
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remarquables est celui de l'impératrice Joséphine, représentée assise sous les bosquets de la Malmaison ; on a ,ustement loué le « sentiment d'élévation exquis et rare » qui se manifeste « dans la pose, l'expression, les accessoires». Nous signalerons aussi le portrait de M. Georges Antony (au Musée de Dijon, n" 433) qui date d'un séjour assez prolongé quePrud'hon fit à Rigny, en Franche-Comté. Enfin nous ne saurions omettre « le magnifique portrait de Mme Jarre » qui pourrait, a-t-on dit, « tenir sa place parmi les plus beaux de Titien, de Van Dyck et de Velasquez » et qui nous montre cette jolie femme « brune, aux yeux de velours,... vêtue d'une robe décolletée, la taille sous le sein, selon la mode de l'Empire, en gaze blanche lamée d'or ».
Prud'hon avait été aussi chargé de faire le portrait de l'impératrice Marie-Louise et même de donner à la souveraine des leçons de peinture. Mais l'élève était peu douée. « J'ai bien sommeil, monsieur Prud'hon », disait-elle en bâillant. A quoi, imperturbablement, le professeur, indulgent ou dédaigneux, répondait: « Dormez, madame ».
C'est, on ne l'ignore pas, sur les dessins de Prud'hon que fut exécuté le berceau du roi de Rome, qui a été conservé Avant de travailler pour le fils, il s'était employé pour la mère et avait dessiné la psyché que réalisèrent, à son usage, en vermeil et lapis, Thomire et Odiot, ainsi que la table de toilette, le miroir, les coffres à bijoux, le fauteuil, le lavabo, offerts parla ville de Paris. Ces précieux objets dont les dessins ont été pour la plupart recueillis
par MM. Marcille et de Concourt, furent, en i8i5, emportés à Parme, et, depuis, brisés sur l'ordre du comte de Bombelle.
Il serait superflu de louer les ravissants dessins de Prud'hon, si recherchés des amateurs. La collection la plus riche, à cet égard, a été formée par M. Marcille, dont nous venons de citer le nom. Signalons aussi ceux qui sont entrés au Louvre avec le legs Coutan.
On peut compter parmi les chefs-d'œuvre du maître ses compositions pour l'illustration d'un certain nombre de livres : pour F Art d'aimer, pour Racine, pour YAminta du Tasse, pour un des poèmes du prince Lucien Bonaparte. Michelet, dans Ma jeunesse, a rapporté quelle impression produisait sur lui, traitée par le crayon de Prud'hon, la scène finale de Paul et Virginie.
Depuis la mort de Prud'hon, sa renommée a toujours été en augmentant. Il est aujourd'hui plus en faveur que jamais, mais, il y a près de quarante ans, cet engouement était déjà très caractérisé, comme nous l'apprend un travail de Thoré, dans lequel nous voyons les œuvres de Prud'hon figurer dès lors, en bonne place, dans les galeries des collectionneurs les plus réputés : Lacaze, le marquis de Laborde, Carrier, Arsène Houssaye, Henri Didier (auquel Edmond About a dédié Madelon), M. de Saulcy, qui avait la Jeune fille becquetant une colombe, le marquis de Colbert- Chabannais, qui possédait la toile charmante (encore sur une donnée « allégorique «) : Vlnnocmce séduite par V Amour, entraînée par h Plaisir et suivie du Repentir.
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Puisque nous venons de citer Thoré, faisons mention d'une « curiosité », selon le terme qu'il emploie, qu'il a notée dans son Salon de 1868. Il avait, à cette exposition, dicouvert uneœuvre d'un Autrichien naturalisé, Maximilien de Waldeck, qui s'intitulait sur le livret « Élève de Prud'hon » , — quarante-cinq ans après la mort du maître ! — Thoré ajoute d'ailleurs que 1' « élève » en question, — qui, par surcroît, avait reçu l'enseignement encore plus préhistorique de Vien, — était, à cette date de 1868, âgé de plus de cent ans.
Le contingent académique de 1816, pour la peinture, est complété par Garnier, qui remporta de retentissants succès, mais qui, pour ainsi dire, se survécut à lui-même, et qui, à une date bien postérieure, en 1847, compromit sa réputation par son immense toile : le Mariage de Napoléon et de Marie-Louise. Les plus zélés partisans du peintre furent contraints de reconnaître que l'exécution, cette fois, l'avait trahi, que son pinceau semblait « gauche, hésitant, timide », en cette « grande machine », en cette composition démesurée, remplie, jusqu'à l'encombrement, de figures sans caractère, de détails insignifiants et dépourvus d'intérêt. On prononça même, en cette occasion, le mot malsonnant de « grotesque ».
Mais ce n'est point d'après cette production sénile qu'il convient de juger l'artiste en qui les meilleurs juges
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avaient autrefois reconnu des qualités « hors ligne », qui avait eu le rare mérite de montrer quelque indépendance en face de David, et dans les œuvres duquel, à cause de sa préoccupation évidente du coloris, certains critiques ont cru trouver une transition du « classique» au « romantique ». Il est vrai que, si sa couleur est parfois souple et riche, il n'aboutit trop souvent qu'à une expression froide et compassée, devient mignard en recherchant la grâce, pèche par un modelé sans précision et par des ombres sans transparence, et, dans la composition de ses grands ensembles de personnages, n'est pas toujours exempt d'embarras et de confusion.
Il avait eu des débuts brillants. Né d'une famille riche, et destiné à la magistrature, il avait reçu une éducation littéraire soignée. Son art est fréquemment celui d'un lettré et d'un homme de goût. Quand il eut décidé de se tourner du côté de la peinture, il passa par les ateliers de. Doyen et de Vien. En 1788 il remporta le prix de Rome, en ayant Girodet et Gérard pour concurrents.
La renommée lui vint de bonne heure, dès le temps de son séjour à Rome, où il peignit : V Empereur Maurice détrôné par V usurpateur Phocas; Ajax gravissant les roches et bravant la tempête et les Dieux \ Diogène demandant V aumône à une statue; Hippolyte s* éloignant de Phèdre, et enfin un tableau au titre particulièrement caractéristique du goût de l'époque : Socrate entraînant Alcibiadc d'une maison dont les plaisirs pouvaient amollir son courage.
De retour à Paris, il exposa une esquisse, la Désolation de la famille dePriam, pour laquelle le jury des artistes lui alloua dix mille francs et un atelier au Louvre, afin qu'il pût l'exécuter en grand. Cette œuvre, de proportions énormes, achevée quelques années après, obtint une réussite considérable. On en vanta la « poésie sombre et sauvage » ; on loua ce qu'il y avait, dans un semblable effort, de puissant et de grandiose.
On fit également un chaleureux accueil à Ulysse et Nausicaa, à la Charité romaine, à sa décoration pour le Louvre : Diane apparaissant à Hercule sur les bords du Ladon.
L'année 1808 marque une date daiis sa carrière. Ce fut celle où l'on \it paraître son Napoléon méditant dans son cabinet sur une grande carte de F Europe. On jugea qu'il y avait là une entente tout à fait exceptionnelle de l'effet.
Parmi ses autres œuvres saluées par l'enthousiasme des contemporains, nous signalerons son Éponine et Sabinus (1814). Ne négligeons pas non plus d'indiquer son Enterrement de Dagobert r\ qu'il peignit pour la sacristie de Saint-Denis.
Très en honneur sous la Restauration, favorisé de nombreuses commandes, ce travailleur énergique devait demeurer actif et fécond jusque dans la plus extrême vieillesse. Il n'avait pas moins de quatre-vingt-neuf ans quand, en 1848, il exposa son dernier tableau.
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Deux peintures sont restées célèbres, ou du moins connues, parmi celles de Le Thière, qui, déjà correspondant de l'Institut depuis quelques années, suivit de près Garnier comme membre titulaire. Les deux toiles auxquelles nous faisons allusion sont : Brut us faisant exécuter ses deux fils, et Virginius poignardant sa fille. Le rapport, lointain, mais évident, qui existe entre cesdeuxdonnéestragiques, fait assez voir quelles étaient les ambitions et les tendances du peintre, naturellement enclin à viser au genre élevé, pathétique. Son « classicisme » lui valut, après i83o, plus d'une raillerie, notamment de la part de Planche, qui déclara qu'il était destiné à « mourir dans l'impénitence finale ».
Des juges moins sévères lui ont accordé la noblesse du dessin, l'entente du style, la science dans la composition, l'adresse à distribuer ses groupes, à équilibrer, selon l'expression de l'un d'eux, « les pleins et les vides », l'habileté dans le maniement du pinceau. Indépendamment des ouvrages que nous avons cités tout à l'heure, il convient de signaler sa Vénus portée sur les flots, sa Vue du Château de Gena':^ano dans les États Romains, son « Paysage historique » auquel sert de prétexte la scène, empruntée à l'Enéide, d'Énée et Didon surpris par l'orage et se réfugiant dans une grotte, etc.
Quelques historiens de l'art ont trouvé que Le Thière, — qui, né à la Guadeloupe, passa par l'atelier de Doyen, et obtint le Grand Prix en I7<%, — avait, à dater d'un
certain moment de sa carrière, trahi dans sa manière l'influence assez forte de l'école espagnole. Il vécut, en effet, dans des conditions assez particulières, deux années en Espagne. Quand Bonaparte envoya Lucien comme ambassadeur en ce pays, Lucien, possédé de la passion des objets d'art, emmena Le Thière pour lui servir de guide dans les acquisitions qu'il projetait. Le Thière réussit à lui former une collection admirable; au retour, elle contribua grandement à répandre en France la connaissance et le goût des maîtres qui, jusque-là, y avaient été presque complètement ignorés.
Le Thière rendit de sérieux services, à Rome, à la tête de l'Académie de France, où la fiible direction de son prédécesseur, Suvée, avait mis quelque désordre. Il demeura dans cette situation dix années, fit cesser les abus, et donna une excellente impulsion aux études. Il déploya les mêmes qualités, à Paris, dans son enseignement, d'abord à son atelier (un moment rival de celui de Gros), puis à l'École des Beaux-Arts, où il ne tarda pas à être appelé.
Il avait acquis dans ses voyages une assez forte somme de savoir. Cela concourut à le faire apprécier à l'Académie, dont il fut un membre zélé, joignant une vaste compétence à beaucoup d'assiduité.
Nous citions à l'instant, sur Le Thière, un propos caustique de Planche. Il ne se montra pas moins dur à l'égard
d'Hersent, le peintre dont nous avons maintenant à nous occuper. Il ne craignait pas d'écrire, dans son Salon de i83i : « Le portrait du roi, par M. Hersent, me paraît signaler, d'une façon éclatante, la nullité de l'artiste », Les contemporains, en général, n'en jugeaient point ainsi, et l'un d'entre eux a pu qualifier de « véritables chefs-d'œuvre » les toiles de ce peintre, à ses débuts élève de Regnault, dans les productions duquel on voulait voir « l'expression de son caractère, fin, spirituel, bienveillant et modeste ». On vantait en lui la sagesse de l'ordonnance, la justesse, la pureté du dessin. On appréciait jusqu'à son coloris, tout en le déclarant « un peu terne ». On ne contestait point que sa peinture fût « sans largeur », mais on trouvait à ce défaut une compensation dans le soin extrême, le fini du travail.
Parmi ses ouvrages, dont le nombre est restreint, on a surtout fait l'éloge de son tableau de Daphnis et Chloc. Cette œuvre a appartenu à Casimir Perier. Elle passa, à l'époque, pour joindre « à un style élevé et à un dessin irréprochable... la candeur et la naïveté de la pastorale de Longus ».
Une autre de ses œuvres a dû la meilleure partie de sa notoriété à l'excellente reproduction par la gravure qu'en a faite Henriquel Dupont. Nous voulons parler de Gustave Vasa abdiquant en faveur de ses fils. Nous n'osons pas d'ailleurs répondre que l'on dût réellement classer parmi « les chefs-d'œuvre de l'école française » cette toile qui, ayant fait partie de la riche galerie du duc d'Orléans au Palais-
Royal, a été détruite, en 1848, lorsque fut saccagé cet édifice.
Une mésaventure analogue est arrivée à un autre tableau d'Hersent, où il avait représenté le duc d'Angoulême au moment de l'attaque du Trocadéro. Cette œuvre, qui appartenait à la municipalité de Tarascon, fut lacérée à coups de canif en i85o.
Hersent a eu, en son temps, de la vogue comme peintre de portraits : il a donné celui de Mme Dîdot, sa parente, de M. et Mme Magimel, de Mme Desnos, de Mme de Girardin (Delphine Gay), ce dernier spécialement remarqué.
Hersent fut-il découragé par les attaques de ses détracteurs, et, notamment, par les critiques de Planche ? Ce qui est certain c'est que, précisément à partir de i83i, année à laquelle se rapporte la phrase malveillante que nous relevions au début, il n'exposa plus rien de nouveau, pas même dans l'occasion solennelle de i855, Une seule fois, en 1846, on vit, en une circonstance particulière, paraître quelques-unes de ses œuvres anciennes, Comment l'esprit vient aux filles (qui appartenait à M. Didot), et trois ou quatre des portraits que nous avons signalés.
Il a laissé un portrait fort soigné de sa femme, qui, fille du géomètre Mauduit, s'est elle-même adonnée à la peinture. Elève de Meyner, elle avait été deux fois médaillée sous son nom de jeune fille.
Comme Hersent, — et plus même que lui, — Bidault rencontra dans la presse d'âpres censeurs, tout d'abord l'inévitable Planche, avec quelques-unes de ces ironies un peu lourdes qui sont une des caractéristiques de sa manière en critique d'art. Il disait, par exemple, à propos d'un des tableaux du peintre : « Certes, il n'y a pas de porcelaine qui puisse lutter avec la toile de M. Bidault; jamais vase placé sur la cheminée d'un bourgeois du Marais n'a présenté aux yeux éblouis des détails plus précieusement achevés. » Plus tard, au sujet d'une Vue de Mycênes exposée par Bidault, Alphonse Karr écrivait dans les Guêpes : « Il veut représenter Mycènes Il place dans son tableau la Madeleine,
la Chambre des députés, l'Hôtel-Dieu, l'église Notre-Damede-Lorette et cinq ou six bornes-fontaines. » Cette vue de Mycênes servait de cadre à une scène classique : Pylade cachant dans les broussailles le vase d'airain censé contenir les cendres d'Oreste; mais un mauvais plaisant prétendait, assure Alphonse Karr, « que le vase d'airain était une casserole de cuivre » ; un autre que « Pylade cueillait une citrouille sur un olivier ».
S'il avait des adversaires, Bidault, d'ailleurs, comptait en revanche, des partisans; l'un des plus chaleureux était le roi Louis-Philippe. La galerie du Palais-Royal, et, depuis, le château de Neuilly, ont contenu un certain nombre d'œuvres de ce peintre, dont plusieurs tableaux ont dû
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quelque notoriété à la reproduction qu'en a faite par la gravure Aubert père.
Le genre auquel s'est exclusivement voué Bidault, genre estimé au commencement de ce siècle, est devenu plus tard l'objet d'un discrédit complet : c'est, comme dans l'ouvrage signalé ci-dessus, le paysage conçu conformément au programme de cette école qui « regardant la reproduction fidèle de l'ensemble d'un point de vue comme indigne de l'art », voulait toujours « ennoblir par un groupe de personnages mythologiques et la vue d'un temple grec ou romain » un site « formé de plans prévus à l'avance, et d'arbres d'une végétation toute de convention. »
Elève de son frère aîné, peintre d'histoire naturelle que l'on a, en général, jugé « assez médiocre «, Bidault avait fait en Italie un long séjour, pendant lequel il remplit son portefeuille d'une quantité d'études qui « défrayèrent sa longue carrière de peintre ». Presque toujours, en effet, il exécuta — à Paris — des vue de sites italiens, invariablement traités d'après la formule pseudo-classique que nous indiquions tout à l'heure. Très assidu, d'ailleurs, en cette appHcation un peu vaine de son réel savoir et de son incontestable dextérité, il exposa régulièrement à îous les Salons, de 1800 jusqu'à sa mort, en 1846.
Nous ne nous arrêterons pas beaucoup plus longuement sur Thévenin, qui eut son heure de succès, mais auquel
on fit plus tard assez chèrement payer cette faveur évidemment un peu disproportionnée. En 1827, ce peintre en quelque sorte officiel de la République, du Consulat, de l'Empire et de la Restauration, exposa, un Henri IV recevant les professeurs du Collège de France, qui fut durement critiqué. Habitué à l'éloge, comblé jusque-là des récompenses les plus enviées, il souffirit beaucoup de cet échec, — qui ne l'empêcha point, du reste, d'être nommé, peu après, conservateur du Cabinet des Estampes.
Élève de Vincent, il avait eu le Grand Prix en 1791. Par suite des circonstances, en ce moment de troubles, il n'alla pas à Rome, et il se détourna du genre académique. Son œuvre de début, la Prise de la Bastille, traitée dans un esprit assez particulier de réalisme, lui acquit tout de suite une espèce de popularité. De 1798 à 1798, il continua dans la même direction, anecdotique plutôt que véritablement historique. Ensuite il se tourna, non sans une réussite tout d'abord assez brillante, du côté de la peinture militaire. Ce fut en 1798 qu'il exécuta son Augereau au pont d'Arcole, tableau que la Convention acheta pour le donner à ce général, et qui, depuis, a été placé au Musée de Versailles.
Après une tentative, unique, croyons -nous, et assez malheureuse, dans le genre académique, un Œdipe avec Antigone, qui fut peu apprécié, Thévenin peignit la Prise de Gaëte par le général JRcy, puis un Passage du Mont Saint- Bernard qui, surtout à cause du choix d'un sujet spécialement agréable à l'Empereur, valut à son auteur, grâce à un
DES BEAUX-ARTS. 2ri
vigoureux appui officiel, le prix décennal de 1810. C'est en cette même année qu'il exposa la Bataille d'Iena, V Attaque et la Prise de Ratishonne.
On a recueilli ultérieurement, à Versailles, une énorme composition de lui : la Reddition d'Ulni. Il l'achevait au moment même de la rentrée des Bourbons, et, par « opportunisme », il s'empressa de rouler la toile et de la cacher dans un grenier.
Exempt, d'ailleurs, de parti pris, il consacra, en i82(), son pinceau à célébrer un épisode de la campagne du duc d'Angoulême en Espagne, la Soumission de Barcelone.
Son bagage artistique se complète par quelques portraits qui, dès leur apparition, furent considérés comme étant « d'un mérite assez mince ». — Mentionnons aussi son Martyre de Saint Etienne, à l'église Saint-Etienne du Mont, dont il avait été chargé de décorer l'une des chapelles.
Ce fut en 1825 que l'Institut ouvrit ses portes à Ingres, dont la laborieuse et déjà longue carrière avait été, jusque vers cette date, assez pénible. Né à Montauban, il était le fils d'un artiste de valeur, à la fois sculpteur et peintre, sur lequel M. Edouard Forestié a fait une communication des plus intéressantes au Congrès des Sociétés des Beaux-Arts, à Paris, en i885. Un portrait de Jean Ingres, peint par son fils, est conservé au Musée de Montauban. On est,
en le considérant, frappé de la vivacité de son regard, de la finesse de sa physionomie. Le même musée possède un important et curieux dessin de Jean Ingres, une Descente de Croix très poussée. M. Forestié a énuméré, dans la monographie dont nous venons de parler, les nombreux travaux, fort divers, et témoignant d'une facilité singuHère, de cet homme distingué. Il cite ses miniatures, ses douze statues pour le parc de M. Belvèze, son tableau à l'huile placé dans l'église paroissiale de Villebrumier, ses décorations au chœur de l'égHse de Falguières, d'autres décorations pour l'hôtel de M. de Pullignien; il fit de plus ses preuves comme architecte, et édifia plusieurs maisons, entre autres l'hôtel de Malleville, à Montauban, rue Saint- Louis.
Musicien, par surcroît, c'est vers la musique que tout d'abord il dirigea son fils, qui, devenu jeune homme, se fit un soir applaudir, au théâtre de Toulouse, en jouant sur le violon un concerto de Viotti. Mais, précédemment, ce fut comme petit musicien, dans la chapelle de l'évèque de Montauban, que se firent ses débuts. A huit ou neuf ans, il chanta avec succès, en compagnie de son père, le duo : « Quoi! ce vieux coq », de la Fausse Magie, en présence de l'évèque et d'invités assez nombreux. Le petit chanteur, vu l'exiguïté de sa taille, avait été, dans cette circonstance, juché sur un haut tabouret.
Ces premières années avaient laissé la trace la plus agréable dans le souvenir d'Ingres. Il aimait Montauban, et forma, en lî^^'*, le projet d'aller s'y établir. << Il souhai-
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taii, disait-il, de se voir une bonne fois ré-habitant de cette jolie ville, jouissant de son beau climat, et de tout ce que la nature y prodigue « .
Plus tard, en 1862, lorsque les Montalbanais lui offrirent, par souscription publique, une couronne d'or, il se montra particulièrement touché : « Cette couronne d'or, écrivait-il, l'eût-on faite pour l'Empereur, on n'eût pas pu la faire plus belle; mais ce qui m'a ému bien davantage, c'est la vue de ces deux mille signatures de toutes les classes de la société. » Il a légué cette couronne à la ville, avec de précieux portefeuilles contenant d'innombrables dessins, exposés au Musée auprès de sa palette et de son violon. Un certain nombre de ces dessins ont été, récemment, reproduits dans une série de photographies formant 1' « l'illustration )', de qualité exceptionnelle, d'une très belle publication due à M. Henry Lapauze, et précédée d'une magistrale introduction de M. Henry Roujon.
Devenu peintre, et admis dans l'atelier de David, Ingres déploya, dès ses premiers essais, nous dit Delécluze, toutes les qualités qui depuis l'ont rendu si illustre : « la finesse des contours, le sentiment vrai et profond de la forme, et un modelé d'une justesse et d'une fermeté extraordinaires ». Il est à noter que, tout en respectant et appréciant David, il se détacha promptement de lui. Il existait de nombreuses oppositions de goût et de tendances entre l'élève et le maître, qui disait : « Ingres est fou ! D'abord, il admire Gluck! ». De bonne heure original, Ingres ne tarda point à s'émanciper totalement, et, comme l'a écrit
M. Jules Breton dans le livre si attrayant que nous avons déjà cité, « à la forme enseignée par David, avec ses muscles ronds comme des moulures, avec les cheveux et les favoris bouclés en volutes, il substitua le dessin de la vie, souple et varié, les modelés pleins, les articulations flexibles, avec je ne sais quoi de noble dans l'accent vrai » .
Nous avons dit que son existence d'artiste fut longtemps peu heureuse. Il vécut obscur à Rome d'abord, puis à Florence. Il crayonnait, pour subsister, des portraits à bas prix. Il avait, à cet effet, la « protection » d'un domestique de place, qui, moyennant le prélèvement d'un écu par dessin, se chargeait de lui trouver des modèles. Ingres faisait payer huit écus un portrait en buste, et douze écus un portrait en pied. Cela ne diminuait rien, au reste, de sa dignité, de sa fierté. Un jour, un « chent » se présente, en demandant : « Est-ce ici que demeure le dessinateur de portraits? — Non monsieur, répond vivement Ingres, celui qui demeure ici est un peintre. » Et il ferme la porte au nez de l'impertinent.
Mme Ingres a raconté qu'il était tellement pauvre alors, que, n'ayant pas le moyen de louer une échelle pour travailler à la partie supérieure d'un de ses tableaux, il avait été obligé d'ajuster lui-même une chaise sur quelques planches, constituant ainsi un échafaudage si peu solide qu'à tout instant il risquait d'en être précipité.
Sa première femme, dont il vient d'être question (il devait la perdre en 1849, et se remarier en i852), fut pour
lui, dans ces années difficiles, la compagne la plus dévouée. Elle s'occupait elle-même à tailler et à coudre les vêtements de son mari, et bien souvent, afin qu'il demeurât un peu plus d'argent disponible pour les achats de couleurs et de toiles, elle supprima quelque chose sur le maigre repas qu'elle préparait de ses mains.
Le succès éclatant qu'il méritait n'était pas encore venu à Ingres, auteur déjà de Romulus vainqueur d'Acron, de Marcellus, de Saint Pierre recevant les clefs du Paradis, de la Grande Odalisque (« cette Florentine égarée dans un harem », a dit Beulé), de Henri IV, de la Toison d'Or, de VArétin, etc., sans parler des oeuvres si puissantes et si caractéristiques du début, Œdipe devant le Sphinx, la Baigneuse vue de dos, Thétis suppliant Jupiter, etc. La critique du temps se montrait parfois, envers lui, aigre et hostile, et l'on a gardé le souvenir de l'article où Kératry se permettait d'écrire : « C'est sans doute pour montrer à M. Ingres à quel point il s'est trompé, que l'on a placé dans le grand salon V Odalisque peinte par ce jeune homme ».
L' « ère du triomphe », comme on l'a dit, commença pour Ingres en 1824, par la réussite brillante de son Vœu de Louis XIII. L'année suivante il était appelé à l'Institut, et, peu de temps après, nommé professeur à l'Ecole des Beaux- Arts.
La suite de sa carrière se passa en pleine lumière, et il esta peine besoin de rappeler le souvenir d'œuvres connues de tous, la Stratonice, le Saint Symphorien, V Apothéose d'Homère. Beulé a signalé, dans Stratonice, une « rémini-
scence de ces charmantes figurines de terre cuite que l'on trouve en Grèce et en Sicile ». Mais, appuyant sur le « sentiment individuel » du peintre, il continue en ces termes : « Comme cette jeune femme, qui s'avance dans un rayon de lumière, est un type de volupté chaste et de séduction! Quelle innocence au milieu du luxe des cours asiatiques ! Quelle grâce, qui n'a pas conscience d'ellemême!... La figurine grecque, conclut-il, souriante et immobile, a été transfigurée par l'âme de l'artiste. » Quant au Saint Symphorien, M. Delaborde l'a défini « le tableau le plus étonnant peut-être, au point de vue de l'exécution, le plus profondément savant qu'ait produit l'école française ». Il n'y a pas à tenir grand compte de la plaisanterie d'About soutenant, au sujet de cette peinture, que « les accessoires dont la toile est encombrée donnent à ce martyre l'apparence d'un déménagement ». Mieux vaut citer la page élégante que le même écrivain a consacrée à V Apothéose cC Homère: «... A ses pieds sont ses deux filles, l'Iliade et l'Odyssée. L'Odyssée est vêtue d'une tunique verte comme les flots de la mer; son visage est doux et triste comme celui de Pénélope; elle est assise auprès de la rame d'Ulysse. L'Iliade porte sur son beau front la colère d'Achille ; un glaive antique repose auprès d'elle; sa robe trempée dans le sang des combats laisse entrevoir un flanc vigoureux et une poitrine palpitante. » Et le critique insiste sur l'incroyable « somme d'études, d'observations et d'intentions » qu'il y a dans ces trois figures.
Nous ne devons point négliger de rappeler quel « sens
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historique », clairvoyant, ferme, précis et alors nouveau, l'on a, à maintes reprises, signalé dans certains ouvrages d'Ingres, tels que V Entrée de Charles V, Raphaël et la Fornarina, etc.
On sait enfin ce que furent les productions de sa verte et féconde vieillesse : T Apothéose de Napoléon F'', déjà citée, r « éblouissante figure », de la Source, et le nouveau dessin d'Homère qu'il fit à quatre-vingt-cinq ans.
Chargé de peindre deux parois de la galerie de Dampierre, il s'occupa de cette entreprise pendant plusieurs années ; finalement il laissa inachevé (et, assure-t-on, voulut anéantir) son Age d'Or. Une telle lenteur ne lui était pas habituelle, car, en général il travaillait rapidement, comme en témoigne ce mot d'Horace Vernet : « On prétend que je peins vite.... Si, comme moi, vous aviez vu Ingres !... Je ne suis qu'une tortue ! »
Planche, en qualifiant de « chaste » et de « recueilli » le talent d'Ingres, avait exprimé la crainte que cette délicatesse ne rendît le mérite du peintre malaisé à apprécier pour beaucoup de gens. Cependant, à dater d'un certain moment du siècle, les œuvres du maître, très en faveur, furent recherchées par les collectionneurs, et figurèrent, mises au rang des plus vantées, dans les galeries des Frédéric Reiset, des Marcotte, des Gatteaux, des Pastoret, des Delessert, etc.
On a quelquefois soutenu que, dans ses tableaux, Ingres, selon l'expression d'Eugène Véron, est « plus statuaire que peintre ». A cause de cela, About assurait qu' « élève
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de Phidias », il avait eu lui-même pour élèves des sculpteurs, Simart, Etex et Oudiné. C'est aussi dans ce sens que Delacroix écrivait que l'on pouvait objecter à son « illustre confrère » que « les camées ne sont pas faits pour être mis en peinture », et c'est, croyons-nous, avec la même impression, que M. Jules Breton a pu dire, à propos de \a Jeanne d'Arc, qu'en elle « tout est en zinc, sauf la cuirasse... qui est en carton ». On a souvent plaisanté sur la couleur du maître, que l'on jugeait un peu « grise », et, malicieusement, Laurent-Jan avait découvert que le nom même d'Ingres avait pour exact anagramme ces deux simples mots : « en gris » . Ce qui dans son œuvre, en revanche, a échappé à toute censure, à tout reproche, ce sont ses dessins. Sur ce terrain, a dit M. Delaborde, il est « le rival des plus illustres », et peut supporter la comparaison avec « les chefs de toutes les écoles, sans en excepter un seul, même parmi les plus grands ». Cette idée s'est d'ailleurs de bonne heure répandue dans le grand public, et Beulé nous apprend que, lorsqu'au printemps de 1867 on réunit les dessins d'Ingres à l'Ecole des Beaux-Arts, cette exposition admirable reçut quarante mille visiteurs.
Ingres a dit que le portrait est « le brevet du peintre d'histoire ». On sait s'il a excellé dans ce genre, peignant « en pleine lumière à l'exemple des anciens peintres de Venise et de Florence » soit de merveilleux portraits de femmes, ceux de Mme Devauçay, de Mme Moitessier, de Mme d'Haussonville, de Mme de Rothschild, — soit des portraits d'hommes non moins remarquables, par exemple
celui de Cherubini, ou ceux de Bertin et de Mole, types qui, comme l'a si bien senti Beulé, « résument toute une classe et toute une époque «. Dans le portrait de Bertin, si souvent décrit, Planche a justement fait observer que « les mains sont modelées avec une finesse inimaginable ». — Les journaux du temps ont raconté qu'il s'était « laissé longtemps supplier par le duc d'Orléans de faire son portrait », et qu'il ne s'était enfin rendu aux instances du prince royal qu'à ces conditions : « i" que le duc d'Orléans poserait chez lui, M. Ingres; 2" qu'il revêtirait tous les jours l'uniforme adopté, et qu'il poserait au moins cent
cinquante fois » D'après Amaury Duval, le peintre avait
bien d'autres prétentions encore. Il insista, notamment, paraît-il, auprès du duc d'Orléans « pour que son costume de général fût sans broderie aucune, et il fit bien rire le prince en lui demandant si même on ne pourrait pas remplacer les boutons de métal par des boutons d'étoffe. — Pour cela, monsieur Ingres, c'est absolument impossible, répondit le duc d'Orléans, qui fit plus tard des gorges chaudes de cette ignorance en matière d'uniforme. »
Auprès des portraits à l'huile, il ne faut pas oublier ce que M. Jules Breton appelle « ses merveilleux portraits à la mine de plomb ». Il ajoute que « cela est incomparable, n'avait jamais été fait avant lui », que « nul ne l'a refait ni ne le refera ».
On peut juger aisément de ce que dut être Ingres, avec sa rare autorité, comme maître de la jeunesse, soit dans son atelier, soit lors de sa direction de l'Académie de
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France a Rome. Imperturbablement convaincu, il disait lui-même à ce sujet : « Mon influence est-elle bonne? Oui, excellente; oui, comme aucune autre n'a été bonne. » D'ailleurs, peu enclin aux concessions, il n'admettait pas que l'on discutât avec lui. Amaury Duval nous a gardé, sur ce point, le souvenir d'une scène caractéristique. Répondant à ses observations, un de ses élèves, un jour, se permit de lui dire : Moi, monsieur, je vois comme cela. — « Au premier moment, continue Amaury Duval, M. Ingres resta interdit; mais tout à coup, se redressant: « Je vois, moi, monsieur, que nous ne nous entendons
« pas... et quand on ne s'entend pas » De ses deux
mains il indiquait la porte et ne répétait que ces mots : « Vous savez, monsieur, quand on ne s'entend pas... ». L'atelier était dans un silence complet; chacun avait l'air profondément occupé de son travail; enfin le malheureux se mit à ranger sa palette, et s'en alla en murmurant : « Cela n'empêche pas que je vois comme ça! »
Ingres était fort soucieux de maintenir dans son atelier un bon ton et des fliçons correctes. Il appréciait le décorum, et c'est sans doute lui qui avait soufflé à sa femme cette réflexion désolée sur Flandrin : « Il sort dans la rue en casquette! » En général, les bonnes manières de ses élèves étaient un sujet d'étonnemcnt pour leurs camarades des autres cours, qui se répétaient entre eux avec surprise : « Tu ne sais pas... les Ingres!... Quand ils arrivent le matin à l'atelier, ils se demandent de leurs nouvelles! »
On a signalé, dans Ingres, ses affinités directes et intimes
« avec le génie florentin à l'époque de la Renaissance ». On a écrit également qu'il fallait « remonter jusqu'aux Médicis » pour trouver un « tempérament d'artiste aussi vigoureux et d'une telle originalité ». Lui-même déclarait, à propos des maîtres de la Renaissance, qu'il avait eu l'ambition de « continuer l'art en le reprenant où ils l'ont laissé ». — « Je suis donc, ajoutait-il, un conservateur des bonnes traditions et non un novateur. » Par-dessus tout il entendait procéder de Raphaël qu'il déclarait « un être vraiment divin descendu chez les hommes ». Sur ce sujet il ne tarissait pas, ne souffrant pas que l'on comparât personne à son dieu, se récriant, par exemple, sur le « monstrueux amour » qui consiste à « aimer de la même passion Murillo et Raphaël ». Une autre fois il écrivait : « Dût-on m'accuser de fanatisme pour Raphaël et son siècle, je n^aurai jamais de modestie que devant la nature ou devant leurs chefs-d'œuvre » . Au culte des maîtres, on le voit par ce dernier trait, il associait, dans sa dévotion, celui de la nature. A ce propos, un de ses anciens élèves a raconté une jolie anecdote : « Une charmante fille, qui posait pour M. Ingres, disait un jour : « Si vous saviez tous les cris « d'admiration qu'il pousse quand je travaille chez lui!... « J'en deviens toute honteuse.... Et, quand je m'en vais, « il me reconduit jusqu'à la porte et me dit : « Adieu, « ma belle enfant », et me baise la main ». N'y a-t-il pas quelque chose de touchant dans cette émotion si sincère et si respectueuse en présence de la beauté?
Plus encore peut-être que la Renaissance, Ingres admi -
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rait l'antiquité, où, selon la parole de Taine, « il habitait de cœur et d'imagination », Ce qui donne la mesure de ses sentiments à cet égard, c'est un trait de la description qu'il a tracée lui-même du splcndidc dessin de sa vieillesse ayant pour sujet Homère déifié. Il y avait représenté un Michel-Ange un peu sombre, et, dans son commentaire, il explique que Michel-Ange, tel qu'il l'a conçu en cette occasion, est « absorbé dans ses pensées..., dans ses remords peut-être en songeant qu'il n'a pas été assez fidèle an culte des anciens » . Il affirmait ailleurs qu' « en dehors de l'art, Ici que Font compris et pratiqué les anciens, il n'y a, il ne peut y avoir que caprice et divagation ». Il étendait cette préférence à la littérature, et accusait de « stupidité » ceux qui disent « que Racine a surpassé les anciens ». Il appelait Boileau « le vrai restaurateur des lettres, à V imitation des anciens » . Il invectivait contre le Tasse, et le mettait avec « les apôtres de la médiocrité et du mauvais goût, les romantiques de tous les temps ». Hostile aux poètes modernes, il répondait par un refus à Lehmann le sollicitant de comprendre Gœthe parmi les personnages appelés à figurer dans le dessin Ôl Homère déifié. « J'ai beaucoup réfléchi à votre demande, lui écrivait-il.,.. Malgré la haute renommée de l'homme et son incontestable talent, je ne puis me résoudre à mettre au nombre de mes homériques l'auteur de Faust, de Werther et de Mignon, ouvrages trop répandus selon mon goût. »
En peinture, l'exclusivisme d'Ingres se manifestait avec une intensité singulière qu.ind il était question de Ilubens.
Par allusion à ses œuvres, dont il redoutait l'exemple et l'effet sur ses élèves, il leur disait : « Pour passer dans certaines galeries du Louvre, mettez-vous des œillères comme en ont les chevaux ». « Oui, sans doute, disait-il, Rubens est un grand peintre, mais c'est un grand peintre qui a tout perdu. » Il assurait que « chez Rubens il y a du boucher », qu' « il y a avant tout de la chair fraîche dans sa pensée et de l'étal dans sa mise en scène ». — « Vous êtes mes élèves, ajoutait-il, et, comme tels, vous ne salueriez pas un de mes ennemis, s'il venait cà passer à côté de vous dans la rue. Détournez-vous donc de Rubens dans les musées où vous le rencontrez; car, si vous l'abordez, pour sûr il vous dira du mal de mes enseignements et de moi. » Dans son intolérance, non content de s'en prendre à Rubens, il aurait voulu « qu'on enlevât du musée ce tableau de la Méduse et ces deux grands Dragons, ses acolytes ». Revenant sur ce sujet, il affirmait, dans une autre occasion, que, s'il était le maître, on ne verrait plus figurer au Louvre « ce tableau, le Naufrage de la Méduse, ni d'autres œuvres de ces artistes de passage, dignes seulement d'occuper un moment le public ignorant ou peu instruit, le public des mélodrames ».
Il n'y a pas lieu de s'étonner, dans ces conditions, qu'il n'ait pu consentir à accepter Delacroix. Un jour que celuici venait de sortir, il s'écria : « Ouvrez toutes les fenêtres; ça sent le soufre ici ! » A propos de ce même grand artiste, il écrivait à Robert-Fleury : « Certes, j'ai regretté de vous voir soutenir dans la personne d'un peintre dont au reste
je reconnais le talent, le caractère honorable et l'esprit distingué, des doctrines et des tendances que je crois dangereuses et que je dois repousser ».
Henriquel Dupont a noté une conversation d'Ingres avec un des membres de sa famille. Dans son horreur et sa frayeur de tout ce qui était nouveau, Ingres disait, en cette circonstance : « Le Salon est la perte de l'art; il faut fermer le Salon », — et, s'obstinant sur cette idée, il répétait à plusieurs reprises : « Pour arrêter la décadence et régénérer l'art..., il faut fermer le Salon! »
On s'est souvent diverti du « violon d'Ingres », mais la vérité paraît être qu'ayant, depuis son enfance, continué de cultiver la musique, il était, sur cet instrument, un exécutant d'une certaine force. Lorsque Paganini avait organisé, à Rome, des séances pour faire entendre les quatuors de Beethoven, Ingres y avait tenu fort honorablement la partie de second violon. Très engoué de l'art musical, il admirait Mozart, qu'il comparait à Raphaël, en les proclamant « tous deux sages et grands comme Dieu même ». Il appréciait également Beethoven, et écrivait à VarcoUier : « Je compte sur vous pour qu'à mon retour je puisse de nouveau entendre au Conservatoire en partie carrée avec Defresne, Paul Delaroche et vous, les symphonies du grand, du saisissant, de l'inimitable Beethoven ». On a vu plus haut quel était son fanatisme pour Gluck. Quant à Haydn, sa musique devait être, assurait-il, « le pain quotidien ». Il aimait que « son excellente Delphine » (la seconde Mme Ingres) lui jouât « presque tous les soirs les
sonates du divin Haydn ». Mais il ne voulait « jamais rien d'italien ». Il ne supportait que la musique « honnête... car la musique, prétendait-il, a aussi ses mœurs. L'italienne n'en a que de mauvaises, mais l'allemande...! »
Enclin aux boutades, aux intempérances de langage, Ingres, dans son caractère, était d'ailleurs un peu ce que l'on pourrait appeler un « bourru bienfaisant ». Sa première femme disait de lui : « S'il avait un louis dans sa poche, il serait capable de le donner au premier mendiant qu'il rencontrerait ». C'est surtout à l'égard de ses élèves qu'il se montrait délicat et généreux. Un de ceux-ci, assez bien doué, Lepère, avait cessé de venir à l'atelier. Un jour, sur le pont des Arts, il se trouva à l'improviste en présence du maître, qui lui demanda les motifs de son absence. Le jeune homme embarrassé répond qu'il devait deux mois au massier. « Comment, monsieur, dit Ingres, est-ce que vous voulez m'insulter ? Suis-je un marchand ? » Et, s'exaltant en parlant, il reprend, du ton le plus énergique : « Monsieur, vous viendrez demain à l'atelier, ou je considérerai votre conduite comme une insulte personnelle ». Depuis, il exempta Lepère, comme il le fit au reste pour beaucoup d'autres, de toute cotisation.
Les brusqueries et les colères d'Ingres étaient fameuses, mais d'ailleurs d'une nature assez inoffensive. Un jour, à l'Académie de France à Rome, du temps qu'il en était directeur, « il ne mangeait pas, et jetait sur Mme Ingres des regards terribles, qui se terminaient en sourires quand il pensait que l'on pouvait s'en apercevoir ». Mme Ingres
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finit par dévoiler à son voisin les raisons de cette grande fureur : « C'est, dit-elle, parce que j'ai fait servir un rôti de veau ». — Les témoins d'une autre scène ont conté que sa figure exaspérée était « curieuse à voir » un jour que le Prince Président (depuis l'empereur Napoléon HI) lui fit compliment sur « son beau tableau des Capucins », lequel était non pas de lui, mais de Granet.
En contant une des « violences » d'Ingres, Banville a rapporté une histoire qui résume admirablement la manière d'être, les allures, les préoccupations et les goûts de l'illustre maître : « Un jour, ayant un carton sous le bras, comme un écolier, il s'abandonnait à une colère furibonde à la porte d'un musée qu'il avait trouvé fermé. Un de ses anciens élèves l'aborde, et cherchant à le calmer :
« Oui, monsieur Ingres, dit-il ; le musée est fermé pour des remaniements indispensables ; mais qu'y vouliezvous donc faire ?
— Apprendre à dessiner ! »
Il y a eu un moment de ce siècle où, comme l'écrit M. Jules Breton, « le plus illustre des artistes français, l'enfant gâté du grand public, celui dont le nom... pénétrait jusque dans les villages... c'était Horace Vernet ». About a formulé la même idée à sa manière : « Hors de Paris, disait-il, on ne connaît ni M. Ingres, ni M. Delacroix, ni M. Troyon, ni M. Théodore Rousseau, ni
M. Corot. M. Horace Vernet est connu jusque dans l'Ardèche. » Un trait, rapporté par Sainte-Beuve, permet de mesurer la popularité non seulement de ses œuvres, mais encore de sa personne. Un jour, renversé dans la rue par un cabriolet, il est relevé par un peintre d'attributs, simple artisan, descendu précipitamment de son échelle où il était occupé à confectionner l'enseigne d'un charcutier. Vernet veut lui donner, pour récompense, une pièce d'or, que l'autre refuse en lui disant qu'il sait qui il est, et combien il a été heureux de venir à l'aide d'un si grand « confrère ». Sur quoi Vernet monte sans façon à l'échelle, et prenant le pinceau de l'ouvrier, achève lui-même le saucisson qu'il était en train de peindre.
Le talent de Vernet a été apprécié de façons fort diverses. M. Breton parle de ses qualités « ingénieuses et amusantes, mais de bas étage en art ». M. Delaborde a, de même, appelé l'attention sur « les côtés un peu humbles de son imagination et de sa manière «. Mais il avait le mouvement, la vivacité, le naturel, souvent l'esprit, et Musset, dans son Salon de i836, a pu très judicieusement écrire : « Certes, il n'y a pas là la conscience d'un Holbein, la couleur d'un Titien, la grâce d'un Vinci; ce n'est ni flamand, ni italien, ni espagnol, mais, à coup sûr, c'est français » . Une douzaine d'années auparavant, M. Thiers, louant l'extraordinaire souplesse, l'invraisemblable facilité de Vernet, avait dit : « Il trouve partout des sujets pour ses pinceaux, et il peint tour à tour une chasse, des chevaux, des batailles, des marins, des caricatures pleines d'esprit,
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(l'effet et de vérité. Se livrant avec une imagination vive et sensible à l'impression des objets, il en prend tour à tour le caractère : il change alternativement de style, de couleur, de moyens, et ne se ressemble qu'en une seule chose, la gnâce et le naturel. Avec cette heureuse liberté qu'il se donne, aucun sujet ne lui est interdit, aucune manière de le traiter ne lui est imposée. »
Horace Vernet a été fréquemment attaqué, parfois avec beaucoup de partialité et de violence. N'a-t-on pas dit, par exemple, que « telle de ses batailles ne valait pas mieux que quelque simple couplet guerrier d'un vaudeville du boulevard ». Ici encore, nous voyons Planche se distinguer par l'exagération, l'amertume, l'acharnement de ses impitoyables critiques. Pour lui, Vernet est « mesquin, prosaïque, ridicule, superficiel, frivole, médiocre ». Il n'a que « des qualités négatives ». Son Napoléon de la Bataille d'Iéna est « un palefrenier qui part pour une promenade matinale ». Le peintre ne doit être regardé que comme « un profanateur », dont le talent « déplorablement fécond » est, par essence, « vulgaire ». Il y avait plus de justesse — et peut-être, d'ailleurs, plus de véritable mahce — dans l'observation de ce connaisseur qui assurait que « l'œil d'Horace Vernet était comme le verre de l'objectif photographique », qu' « il en avait les propriétés étonnantes », mais qu'aussi, « comme l'instrument de Daguerre, il reproduisait tout sans choix, sans préférence ».
M. Ernest Chesneau a fait une remarque ingénieuse et spirituelle relativement à la prédilection que le roi Louis-
Philippe ressentait pour Vernet. Il assure que si le souverain affectionnait le peintre, « c'était justice, car, pendant toute la durée d'un règne connu par son humeur pacifique, Horace Vernet, par les innombrables tableaux de batailles qu'il a peints avec entrain et clarté, a donné aux tendances nationales, éminemment belliqueuses, une satisfaction absolue quoique illusoire ». C'est, en effet, sous ce règne, une sorte de rôle militaire qu'a joué Horace Vernet, qui avait, jusque dans son apparence personnelle, l'air d'un « chasseur à cheval » ou d'un « joli petit lieutenantcolonel de l'armée d'Afrique ». Lorsqu'il suivait les troupes pour peindre, « il était traité comme un personnage de l'armée; on lui donnait deux bataillons pour l'accompagner ». Il écrivait lui-même à sa femme, à ce sujet, en 1837 : « Voilà comme je suis organisé pour mon voyage : six mules pour porter mon bagage, mes tentes, etc.; deux chevaux pour moi et Charles mon domestique; quatre chasseurs et un brigadier comme ordonnances, et huit cents hommes d'escorte ». Il existe un document bien curieux qui peut faire juger de l'accueil que l'armée réservait à sou peintre officiel. C'est un « ordre supérieur » émané du lieutenantcolonel de Montagnac et ainsi conçu : « L'armée ne peut rester froide en présence de l'homme de génie qui a fait revivre, sous son pinceau magique, les fastes de notre gloire militaire : M. Horace Vernet recevra donc les honneurs de la guerre.
« Toutes les troupes de la garnison prendront les armes et se formeront en bataille sur la place en avant du pavillon ;
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elles porteront les armes et les tambours rappelleront. Les postes sortiront et porteront les armes.
« Une compagnie de garde d'honneur lui sera fournie.
« MM. les officiers de tous les corps se tiendront prêts à faire à M. Horace Vernet une visite de corps ».
Ajoutons qu'à Gibraltar il fut aussi reçu avec les honneurs militaires par la garnison anglaise, — alors placée, par parenthèse, sous les ordres de sir Robert Wilson, l'homme énergique qui avait jadis réussi à faire sortir de Paris, en dépit des efforts de la police, Lavalette évadé de sa prison.
Nous ne saurions songer à énumérer toutes les toiles « épiques » de Vernet, la plupart énormes, — il y en a une qui mesure vingt-trois mètres ! Il suffit de rappeler les plus importantes, ses Batailles de Jemmapes, de Valmy, de Friediand, de Wagram, d'Iéna, de Hanau, de Montmirail, d'Isly, sa Prise de la Smalah, ses compositions relatives au siège de Constantine (J'Attaque de la porte, l'Ouverture de la brèche, F Assaut). La salle qui, cà Versailles, renferme ces grandes pages contient aussi : f Entrée en Belgique, r Attaque de la citadelle d'Anvers, F Occupation d'Ancône, le Bombardement de Saint-Jean-d' Ulloa , la Flotte française forçant Ventrée du Tage, etc.
On a remarqué qu'en général Vernet a peint des soldats très vrais, — et chacun, selon les corps, avec son véritable caractère : le zouave, l'artilleur, etc. Il était d'ailleurs fort en faveur auprès des simples troupiers, auxquels il foisait parfois cadeau de pages arrachées de son album. Citons
encore, à ce propos, M. Breton : il conte que dans la localité qu'il habite, Courrières, un sergent lui a autrefois montré son portrait dessiné par Horace Vernet, et qu'il tenait de lui.
Ce ne furent pas seulement les généraux français et anglais qui traitèrent Vernet comme un des leurs : sa réputation européenne lui valut plus tard les mêmes honneurs en Russie, où l'empereur Nicolas lui assigna un rang parmi les officiers de sa suite, et dit aux dignitaires de sa cour, à un « thé militaire » : « Messieurs, Vernet fait partie de mon état-major, et je mets à l'ordre qu'il sera libre de taire tout ce que bon lui semblera dans le camp ». Il travailla beaucoup pour le tsar. Nous avons, dans la Revue des Beaux- Arts, retrouvé une note où l'on annonçait son départ « pour Vienne, afin d'étudier le costume et l'équipement des troupes autrichiennes, destinées à figurer dans les batailles de la guerre de Hongrie, que l'empereur de Russie l'a chargé de peindre » .
Son séjour dans l'empire russe lui valut, lors de l'expédition de Crimée (qu'il suivit au début) d'être un jour, au quartier général, interpellé par Saint-Arnaud, qui le questionnait sur les défenses de Sébastopol. Vernet ayant répondu qu'elles étaient formidables, le maréchal reprit en riant : « Ah ! vous, Horace, vous êtes plus Russe que Français. Nous prendrons Sébastopol avec cinq officiers du génie, cinq douaniers et cinq gardes nationaux. C'est une baraque. — Je reviendrai l'année prochaine, riposta Vernet, et vous y serez encore ! »
C'est à une époque un peu plus récente que se rapporte
un trait curieux relevé par Sainte-Beuve dans une de ses Lettres à la Princesse. « Un soir, chez l'Impératrice, Horace Vernet s'amusa à faire, avec de la cire, un casque, et l'Empereur, trouvant le modèle à son goût, le fit adopter pour une partie de la cavalerie. »
Dans ses prévenances envers le maître, la marine rivalisait avec l'armée déterre. En rade de Smyrne, en 1840, Vernet se trouvant à son bord, l'amiral Lalande, pour lui faciliter la composition de son tableau (mentionné ci-dessus) de la Flotte française forçant Ventrée du Tage, fit faire, écrivait Vernet à sa femme « un branle-bas de combat à feu dans
les conditions voulues pour ce que j'avais à représenter
Impossible, disait-il, de te donner une idée de tout ce que j'ai éprouvé dans cette grande boîte à quintessence de mort, lançant de toutes parts sur l'eau ses mille langues de feu, et obscurcissant le beau ciel bleu d'Orient par des tourbillons de fumée. » Il ajoutait : « J'ai le cœur gros. Figure-toi que deux canonniers ont eu les bras emportés. C'est un événement qui arrive, dit-on, à chaque manœuvre de ce genre. » L' « événement » étant prévu, l'on peut juger jusqu'à quel degré, en faveur du peintre, l'amiral, en donnant cet ordre, avait poussé la complaisance.
Militaire par sa prestance et sa tenue, Horace Vernet l'était aussi par sa bravoure, sa calme intrépidité. On le vit bien à Rome, lorsqu'il était directeur de l'Académie; des troubles étant survenus, il tint en respect, grâce à son attitude énergique, la populace ameutée contre les Français. — Son « directorat », d'ailleurs, fut, en dehors de cela,
surtout marqué par l'éclat des soirées « brillantes et bruyantes » de la villa Médicis. « Tous les regards, dit un témoin, étaient fixés sur un ange de grâce et de beauté, Mlle Louise Vernet », jeune fille d'une intelligence supérieure, qui devint, depuis, Mme Paul Delaroche, et servit de modèle à son père pour sa Judith. « Lorsqu'elle se promenait le soir avec sa mère dans les jardins du Monte- Pincio, elle faisait l'admiration de tous les étrangers », et en particulier des artistes allemands, d'après ce que rapporte Félix Mendelssohn; ce dernier aimait fort Vernet et trouvait ce qu'il appelle une sorte de « noblesse » dans le ton et les manières de cet homme si bien apparenté, appartenant par ses origines à l'aristocratie artistique, qui était petit-fils à la fois de Joseph Vernet et (du côté de sa mère) de Moreau jeune, fils de Carie Vernet, et, par surcroît, neveu de Chalgrin.
Ce n'est pas seulement dans les toiles de vastes dimensions que s'est essayé Horace Vernet. Il faut citer aussi quelques-unes de ses œuvres de proportions moindres, par exemple le portrait du Frère Philippe, et la Défense de la Barrière de Clichy, « charmant tableau, dit M. Delaborde, où tout est si finement et si vivement touché, où la pratique se montre si élégante sans ostentation, si libre sans incorrection ni négligence ». Refusé au Salon, pour des motifs politiques, ce tableau, en 1822, fut exposé, avec plusieurs autres, chez le peintre. Ce fut alors que Jouy et Jay publièrent une Analyse historique et pittoresque de ces ouvrages où ils prétendaient, d'une manière assez inopinée, y
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reconnaître la « fougue et le coloris de Rubens » et même une « imitation éloignée de Giotto » ! L'atelier d'Horace Vernet était devenu le rendez-vous des mécontents, des bonapartistes; on y rencontrait les colonels Bro et de Brack, les généraux Boyer et Lariboisière, auxquels se mêlaient Dupin, Chauvelin, Sebastiani. Vernet était l'idole des officiers en demi-solde, grands admirateurs de son Soldat de Waterloo, de son Soldat-Laboureur, de sa Mort de Poniatowsky.
On sait que dans la Défense de la Barrière de Clichy, Vernet a donné à quelques-uns de ses personnages les traits de gens alors en vue : Charlet, Dupaty (le prédécesseur de Musset à l'Académie française), Odiot, le célèbre orfèvre de l'empereur, colonel de la deuxième légion de la Garde nationale, Castera, Alexandre Delaborde, Amédée Jaubert, l'orientaliste. Dans le fond, à travers la fumée des batteries, se dresse le cabaret du père La Thuille, qui passait pour avoir dit aux soldats : « Buvez, mes amis, buvez gratis. Ne laissez pas aux Cosaques une seule bouteille de mon vin. »
Non moins intéressant, en son genre, que la Barrière de Clichy, est le tableau fameux de F Atelier « composition charmante, spirituellement arrangée, ou plutôt décousue avec art, exécutée d'une touche leste, bien sentie et en quelque sorte parlante ». Charles Blanc a donné de cette œuvre une description parfaite : « Quel tapage ! quel amusant capharnaûm !.,. Celui-ci, à demi couché sur une table, souffle dans un cornet à pistons : c'est Eugène Lami.
Celui-là fredonne une romance : c'est Amédée de Beauplan. Cet autre, assis sur une malle ouverte et renversée, bat tranquillement la générale sur un tambour. Un jeune homme lit à haute voix un journal. Deux des assistants font des armes, l'un la pipe à la bouche, tenant de la main gauche une palette et un appuie-main, l'autre vêtu d'une grande blouse écrue. C'est Horace Vernet lui-même avec son élève Ledieu, qui était lieutenant au SS*" de ligne et qui a vu mourir Poniatowsky. Des artistes, des virtuoses, des mihtaires de tout grade, une chèvre, un chat, un singe, une perruche, un beau cheval blanc dans une stalle, rempHssent ce lieu destiné au recueillement et au travail; un bouledogue poursuit une gazelle; des rapins ont coiffé d'un shako le buste d'Antinous; le colonel Bro fume un cigare avec Langlois (le peintre des panoramas). Deux boxeurs, nus jusqu'à la ceinture, Montfort et Lehoux, se menacent du poing. Enfin, au beau milieu du vacarme, un jeune artiste, alors inconnu, Robert Fleury, est occupé à peindre une toile de chevalet sous les yeux de l'élégant M. de Forbin. »
11 convient d'ailleurs de n'être pas trop dupe de l'apparence. Vernet savait aussi, à l'occasion, s'isoler et se recueiUir, Charlet, par allusion à ce fameux tableau, disait : « On se figure qu'il est toujours à faire de l'escrime d'une main, de la peinture de l'autre; on donne du cor par-ci, on joue de la savate par là. Baste ! Il sait très bien s'enfermer pour écrire ses lettres, et c'est quand il y a du monde qu'il met ses enveloppes. »
Nous ne pouvons que signaler d'un mot les dessins de Vernet, ses lithographies spirituelles, ses innombrables illustrations. Il était, au besoin, capable d'une fantaisie plus acerbe et plus raffinée qu'on ne serait enclin à le croire, si l'on s'en rapporte, par exemple, à cette description que la Revue des Beaux-Arts a donnée d'une de ses esquisses, tracée après les événements de 1848 : « La guillotine est dressée; le couperet a cessé de fonctionner. On voit çà et là des corps étendus sans tètes, et des têtes dans un panier. Tout est mort; le bourreau, n'ayant plus personne à exécuter, vient de se guillotiner lui-même; son corps est étendu sur la planche fatale. Plus loin, on voit, prête à tomber, une croix aux bras de laquelle sont pendus deux prêtres. Partout, sur le premier plan, se reproduit l'image d'une destruction complète. Et, après ce chaos, le choléra, personnifié, joue des airs de triomphe sur une flûte faite avec un tibia. La mort, assise sur la guillotine, lit le dernier numéro du journal la Voix du Peuple; le manche de sa faux sert de hampe à un drapeau rouge, sur lequel sont écrits les mots : « République sociale ».
L'abondance, la promptitude de conception, l'incroyable rapidité dans l'exécution, l'absence de toute hésitation, de toute timidité artistique, tels furent, en somme, les attributs caractéristiques de ce travailleur si fécond et si indomptablement appliqué. C'est ce qu'About a exprimé d'une façon heureuse et piquante en disant : « Si le gouvernement le chargeait de peindre à fresque la rue de Rivoli dans toute sa longueur, il méditerait quelque
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temps, puis, sans faire ni dessin, ni esquisse, ni croquis, il commencerait son tableau à la place de la Concorde, et le terminerait sans accident au coin de la rue Saint- Antoine ».
Trois années, après l'élection de Vernet, en 1826, se passèrent sans qu'aucun vide se produisît, à l'Institut, dans la section de Peinture. En 1829, Heim y fut appelé à remplacer Regnault. Sur Heim nous avons trouvé, dans un journal de i855, lors de l'Exposition universelle, le judicieux article suivant : « M. Heim a eu le tort impardonnable de naître au dix-huitième siècle, et de remporter le Grand Prix de Rome l'année de la bataille d'Eylau. Les jeunes gens se fondaient là-dessus pour l'appeler « le père Heim » et pour prétendre qu'il était contemporain du père Énée. Et voici qu'on découvre au grand salon que les
tableaux de M. Heim n'ont presque pas vieilli On
s'étouffe autour d'un tableau représentant rExposition de i824; on y reconnaît une composition spirituelle, un dessin distingué, une couleur solide; on avoue que les peintres de cérémonies, soit en France, soit en Angleterre, ne produisent plus rien de pareil. « De qui ce tableau? — Du père Heim. » On lève les yeux et l'on rencontre le Martyre de saint Hippolyte. « Quel est le maître qui a modelé ces nus? — M. Heim. » On monte au premier étage, et l'on découvre seize portraits au crayon, seize têtes jetées
sur le papier avec une verve et une facilité surprenantes. « De qui ces beaux dessins? — De Heim. »
11 y eut en effet, à cette date, un regain de succès pour le vieux peintre, alors un peu oublié, qui avait été l'une des victimes du parti romantique, enclin à lui reprocher sa froideur, sa trop constante sagesse, le caractère parfois conventionnel ou scolastique de son exécution. Des deux peintures dont il vient d'être question dans le fragment que nous avons transcrit, l'une, h Martyre de saint Hippolyte, est à Notre-Dame. C'est un morceau d'une tenue ferme, d'un goût élevé. L'autre qui, longtemps admirée au Luxembourg, figure maintenant au Louvre, est demeurée très en faveur. Dans cette jolie toile, traitée d'un pinceau sûr, adroit et léger, et qui avait été exposée pour la première fois en 1827, on voit Charles X distribuant les récompenses aux artistes à la fin du Salon de 1824. La plupart des figures sont des portraits, ceux, notamment, de Cartelier, de Carie Vernet, du comte de Forbin, du vicomte de Larochefoucauld, de M. de Cailleux, etc.
Les premières œuvres de Heim se rapportaient, en général, à des sujets empruntés à l'histoire sacrée. C'étaient Saint Jean, la Résurrection de La:^are, le Martyre de Saint Cyr et de Sainte Juliette (qui se trouve à l'église Saint-Gervais), Saint Hyacinthe ressuscitant un noyé. Ces données religieuses, sous sa main, ne présentent d'ailleurs aucun caractère de mysticité. Ce sont les ouvrages d'un homme consciencieux, appliqué, soucieux de régularité, de correction, mais peu original.
Une des plus brillantes réussites de sa carrière fut celle de sa Prise du temple de Jérusalem, dont il avait trouvé le thème dans Flavius Josèphe, et qui, plus « mouvementée » que la plupart de ses toiles, d'une allure au reste un peu emphatique et théâtrale, produisit une grande impression. Nous indiquerons encore son Tite Vespasicn distribuant des secours au peuple, sa Défaite des Cimbres et des Teutons, sa Bataille de Rocroi.
Dans un genre assez analogue à son Salon de 1824, il convient de signaler, comme une composition où ne manquent ni la grâce ni l'esprit, la Lecture faite par Andrieux dans le foyer de la Comédie-Française.
On doit reconnaître un sérieux mérite d'intelligence, d'étude et de réalisation, dans ses nombreux portraits, principalement ceux de Daru, Cuvier, Sylvestre de Sacy, Geoffroy Saint-Hilaire, Droz, Hersent,
Décorateur, il a travaillé à la Chambre des députés (salle des Conférences). Il y a du savoir et de la dextérité technique, mais assez peu de relief dans ses quatre grandes pages représentant Charlemagne lisant ses Capitulaires, Louis VI, dit le Gros, affranchissant les Communes, Saint Louis faisant publier ses ordonnances avant la Croisade, Louis XII organisant la Cour des Comptes. Cet ensemble est complété par des figures allégoriques, la Prudence, la Force, la Justice, la Vigilance. Plus intéressants peut-être sont ses deux plafonds du Louvre, la Renaissance des Arts, et surtout le Vésuve personnifié recevant de Jupiter le feu qui doit consumer Herculanuni et Potnpéi. Nous mentionnerons encore le
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tableau qu'il lit sur place à l'église Notre-Dame de Lorette, et, à Saint-Sulpice, ses peintures pour la chapelle des Ames du Purgatoire.
Professeur à l'École des Beaux-Arts à partir de iSSg, Heim qui, dès 1812, avait, pour son Arrivée de Jacob en Mésopotamie, obtenu une médaille d'or, devait — quarantetrois ans après! — à la suite de son triomphe, assez imprévu, de i855, recevoir en même temps une grande médaille et la rosette d'officier de la Légion d'honneur.
« Heureux peintre qui ne connaît pas l'envie, qui la désarme par l'exquise harmonie de ses inventions ! » C'est en ces termes que l'on parlait en iu33 de Granet, alors membre de l'Institut depuis trois années. On l'appelait « un grand artiste..., dont le nom est, dès à présent, placé à côté des plus grands maîtres. » On vantait « son pinceau ingénieux et simple », ses « qualités précieuses », sa « science consommée. » Le seul reproche que l'on se permît de lui adresser, c'était de manquer de variété. « Il fait aujourd'hui, disait-on, ce qu'il faisait il y a vingt ans. » Effectivement, ayant trouvé, de bonne heure, une note d'art très indépendante et très personnelle, Granet, désormais, ne chercha pas autre chose, et demeura volontairement confiné dans le genre, d'ailleurs si neuf et si heureux, qu'il avait choisi. C'est ainsi qu'il peignit quinze ou seize répétitions — non pas des copies sans doute, car des
variantes font de chacune de ces répliques une œuvre nouvelle — de son fameux tableau du Chœur des Capucins, dont le succès, à Rome, sous sa première forme, fut prodigieux. Il y avait là un effet de lumière d'une telle intensité, que l'on ne pouvait se résoudre à le croire amené par les moyens ordinaires de la peinture. « Un cardinal s'imagina un jour de dire que cet effet était produit par un miroir, et il eut besoin de toucher le tableau pour être dissuadé. On raconte aussi qu'un membre du corps diplomatique à Rome, visitant ce tableau, soutenait que l'ilmsion était produite dans le cadre par plusieurs plans successifs comme dans la décoration d'un théâtre ; il ne se rendit à l'évidence qu'en touchant la toile ».
La « troisième édition « du Chœur des Capucins fut exposée à Paris en 1819. La foule ne pouvait se lasser de la contempler curieusement. Louis XVIII se fit porter dans un fauteuil devant le tableau, en face duquel il décora Granet en lui disant, pour marquer à quel point cette composition lui paraissait vivante : « Monsieur Granet, on m'a rapporté qu'on venait d'entendre le bruit du capucin qui se mouche ».
En somme, Granet, comme l'a écrit Raoul Rochette, s'était « créé un genre de peindre où il n'a pas eu de modèle, et où il servira toujours de maître ; et l'on peut dire de lui, en toute vérité, qu'il est à lui seul toute une école. La vérité de la couleur, la beauté de la lumière et la puissance de l'effet, sont les qualités principales de son talent » . En revenant sur le reproche de « monotonie «, déjà indiqué
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dans une des citations précédentes, Louvet, non sans signaler également chez Granet « l'abus de ce qu'on appelle en peinture le coup de pistolet, qui consiste à jeter une gerbe accidentelle de lumière sur un sujet environné de masses d'ombres et pour ainsi dire cerné par les repoussoirs », Louvet, disons-nous, le nomme «par excellence le peintre de la lumière, soit qu'il la reproduise diffuse, soit qu'il exprime ses reflets les plus subtils et ses dégradations les plus insensibles ».
Nous venons de voir que Raoul-Rochette déclarait que Granet « n'avait pas eu de modèle » . Cela n'est peut-être pas tout à fait exact. Il procédait quelque peu des Flamands et des Hollandais. Un contemporain l'a rapproché de Ruysdaël ; un autre a dit que « ses magnifiques effets de clairobscur » sont ceux qui distinguent les grands maîtres flamands. Nous savons que, quand il vint à Paris et alla pour la première fois au Louvre, il demeura « ébahi » devant les œuvres de ces écoles, en particulier celles de Téniers, d'après lequel il exécuta immédiatement une copie, — dont, par parenthèse, un amateur fit l'acquisition pour trente-six francs. Dès son enfance, alors qu'il travaillait à Aix, sa ville natale, sous la direction de Constantin, un connaisseur qui avait visité l'atelier, lui ayant donné quelques estampes d'Ostadc et de Téniers, il avait eu comme une révélation, et, selon les termes que lui-même employait en racontant ce fait, avait cru, dans ces ouvrages, découvrir « la manière d'apercevoir la nature ».
Ce fut à la même époque que Granet, fils d'un simple
maçon, fit la connaissance du comte de Forbin qui le prit en affection. « Ainsi se forma, dit-on plus tard à l'Institut en y prononçant l'éloge de Granet, entre le fils d'un ouvrier et celui d'un grand seigneur, cette amitié qui remplit la vie de l'un et de l'autre, qui fit à la fois le charme et l'honneur de cette existence commune, et qui, par une exception peut-être unique, confondit l'homme du peuple et le gentilhomme dans une même destinée d'artiste, en mettant entre eux en commun toutes les jouissances de l'art et de la fortune, et en laissant à chacun d'eux toute sa personnalité d'indépendance et de dignité comme de talent et de gloire. »
Signalons une des plus fortes impressions que reçut la jeunesse de Granet. Au moment du siège de Toulon, la société populaire d'Aix se leva en masse pour aller contribuer à reprendre cette ville à l'étranger. Elle voulut emmener un artiste avec elle : Granet fut choisi. Devant Toulon il fut extrêmement intéressé par le tableau « des feux de bivouac se détachant sur le fond d'une nuit sombre au milieu d'un silence interrompu seulement de temps à autre par l'éclat de quelque obus ». Il avait été courtoisement reçu par le général en chef qui le retint à dîner avec quelques officiers au nombre desquels se trouvait Bonaparte encore inconnu.
Les débuts de Granet à Paris furent heureux. David l'encouragea en déclarant qu'il « sentait la couleur » et en disant : « C'est bon, c'est bon. Il faut continuer. » Son tableau du Cloître des Feuillants fut tout de suite vendu six
cents francs, chiffre appréciable, relativement, d'une part, à l'époque, et, de l'autre, à l'âge du peintre, — et, le jour même où il venait de le livrer, Prud'hon lui en offrait, de la part d'un de ses amis, cinquante louis.
Dès les premiers temps de son séjour en Italie, il fit sensation avec son Souterrain de Santa Maria in via Lata, et encore plus avec Stella dans la prison du Capitole. Ce dernier ouvrage, admiré par Canova, offert au cardinal Fesch, envoyé par lui k l'exposition du Louvre, où il obtint le suffrage de David, fut placé à La Malmaison, d'où le prince Eugène le fit transporter à Munich.
Parmi ses œuvres d'une date postérieure, il suffira de désigner le San Benedetto a Subiaco, la Justice de paix en Italie, Eudore dans les Catacombes de Rome, et la Mort du Poussin, que l'on a proclamée « son plus bel ouvrage. »
On a fait observer que « l'amour de la vérité et le culte de la nature s'alliaient en lui avec une autre quaHté non moins rare, un sentiment religieux aussi vrai que profond— Il se plaisait aux cérémonies de la religion,... à la vie des cloîtres, et son tableau du Sacro Convcnto d'Assisi, un de ses plus charmants ouvrages, fut peint dans une sorte d'extase, où le sentiment du chrétien avait autant de part que l'enthousiasme de l'artiste. »
Après iu3o, Granet fut un moment conservateur des peintures du Louvre, puis bientôt de celles du nouveau musée de Versailles. La révolution de 1848 lui enleva cette position. De plus, il perdit sa femme. Il prit alors le parti de se retirer près d'Aix. Cet homme d'excellent cœur, qui
DES BEAUX-ARTS. Sç
devait, par son testament, laisser des sommes considérables pour diverses œuvres de bienfaisance, recueillit dans sa maison ses sœurs, demeurées de simples paysannes. Par une pensée touchante, il avait pieusement conservé, comme de précieuses reliques, les outils de maçon de son père.
SCULPTEURS : Dupaty (1771-1825). — Bosio (1768-1845). — Ramey (i 754-1838). — Le Sueur (1757-1830). — Stouf(i743- 1826). — CoRTOT (1787-1843). — David d'Angers ("1789-1856). — Pradier (17901852). — Ramey fils (1796-1852).
Après nous être occupé des peintres, nous passons maintenant, selon l'ordre fixe que nous avons une fois pour toutes adopté, aux sculpteurs. Le premier que nous rencontrons, dans cette période, est Dupaty, qui tout d'abord ne semblait pas destiné à suivre la carrière artistique. Il devait entrer dans la magistrature. Telles étaient du moins les intentions de son père, président à mortierau parlement deBordeaux, qui lui fit donner l'éducation la plus soignée. Dupaty étudia le droit, et fut reçu avocat.
Son père, esprit tout ensemble solide et délicat, s'était fait connaître par de savants ouvrages sur la jurisprudence criminelle. De plus, il cultivait la littérature d'agrément, et s'intéressait très particulièrement aux beaux-arts. Il y a de jolies pages dans son Voyage en Italie, livre à propos duquel, à cause de sa tournure enjouée et légère, on renouvela l'épigramme dirigée autrefois contre Montesquieu, en disant que ce n'était point là « l'esprit des arts » mais « de l'esprit sur les arts. »
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La mort de son père, en 1 78(8, et, peu après, la ruine de la colonie de Saint-Domingue, où sa famille avait des biens, laissèrent Dupaty à peu près sans ressources. Désireux alors de s'en créer, il s'essaya, sans dons marqués et sans grand succès, dans le paysage et dans la peinture historique. Un avenir meilleur lui était réservé dans la sculpture, à laquelle il fut initié par Lemot. Trois ans d'application le menèrent au Grand Prix. Entre ses premières œuvres, il faut citer les deux variantes qu'il donna du même ingénieux sujet : V Amour adolescent qui présente des fleurs et cache des chaînes.
Les événements de la Révolution arrêtèrent son départ pour Rome. Il ne devait y aller, avec d'autres « arriérés », qu'après le retour de l'ordre et le rétablissement de l'Académie de France. II n'avait alors pas moins de trente-trois ans!
Il passa en Italie huit années qui furent remphes par d'importants travaux. Dans sa recherche du mieux, il lui arrivait souvent, comme nous venons déjà d'en voir un exemple, de traiter deux fois la même donnée. Ainsi fit-il pour Biblis mourante et changée en fontaine, pour Vénus Genitrix, pour Vénus devant Paris. Il en fut à peu près de même pour Philoctéte, sujet, dit un document académique du temps, « qu'il répéta de ronde-bosse, après l'avoir traité en grand, mais de bas-relief. »
Sa statue du général Leclerc fut remarquée au Salon de 1808. Trois ans après, il était de retour, et toujours laborieux, sculptait tour à tour un Ajax bravant les Dieux, — puis un Ajax foudroyé et un Oreste poursuivi par les
Euménîdes; de ces deux derniers, au reste, il n'exécuta que le plâtre.
Son groupe de Cadmus vainqueur du Dragon fut une de ses créations les plus dignes d'éloge. Il y avait là une véritable énergie, le sens de la grandeur, une technique consciencieuse et correcte, un effort sensible dans la recherche de la simplicité antique.
Le dernier ouvrage qu'il ait pu réaliser en marbre est sa Vierge, — insuffisamment chrétienne, dit-on alors, d'un goût trop classiquement païen, — pour l'église Saint-Germain-des-Prés,
Il n'eut le temps de faire que les modèles de son Louis XIII équestre pour la Place Royale, et de deux figures colossales, la Religion et la Ville de Paris, commandées pour la Chapelle expiatoire projetée en souvenir du duc de Berry.
L'excès de travail causa ou aggrava la maladie qui l'enleva à cinquante-quatre ans. — A l'Institut, où il laissa de vifs regrets, on l'avait fort apprécié pour la distinction de son esprit et de sa parole, pour le tact et la bienveillante finesse dont il avait constamment donné des preuves dans ses relations académiques.
Une carrière plus brillante, et qui se prolongea davantage, fut celle de Bosio, né à Monaco, et qui a beaucoup travaillé pour les églises d'Italie où il a laissé une grande quantité de ses productions. En France, il fut
l'objet d'une faveur qui un moment alla jusqu'à l'engouement. Il avait reçu les conseils de Pajou et fort étudié les anciens. On l'a parfois surnommé « le Canova français », et il y a souvent en lui, effectivement, quelque chose de la grâce et de la finesse de Canova. Plus à son aise dans les données réduites que dans les grands sujets, il n'y est pas toujours, cependant, exempt de quelque fadeur.
Ce qu'on ne peut contester, c'est sa souplesse, le charme et l'agrément de sa manière, sa rare habileté de main. Elle émerveillait ses contemporains. C'est par là qu'il s'attira la vogue. Une des œuvres qui, outre le populaire Henri IV enfant, donnent l'idée la plus avantageuse de ses séduisantes qualités, c'est le charmant buste qu'il fit de la reine Marie- Amélie. Ses bustes au reste, en général, se recommandent par leur agréable élégance. Il avait à un degré rare le sens du modèle féminin, et rendit avec art et avec goût les physionomies intéressantes de l'impératrice Joséphine, de la reine Hortense, de la jolie princesse Pauline, de la duchesse de Rovigo. Il fut peut-être moins complètement heureux avec les hommes, et notamment avec Napoléon. Il y a néanmoins beaucoup de caractère dans les effigies qu'il a laissées du prince de Bénévent et de Vincent Denon.
Il avait exposé en 1812 le modèle de sa gracieuse figure de V Amour lançant des traits, qui fut depuis exécutée en marbre d'après les ordres de l'Impératrice.
On ne peut méconnaître d'autre part le savoir et le talent dont il a fait preuve en sculptant les bas-reliefs de la
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colonne Vendôme, la statue équestre de Louis XIV, et le quadrige en bronze de l'Arc de triomphe du Carrour.el.
Comblé, par le gouvernement de la Restauration de commandes et de récompenses, il fut l'un des assez nombreux « barons » nommés par Charles X dans le monde des arts.
Ajoutons que si, comme professeur, Bosio n'avait pas un nombre considérable d'élèves, « son atelier, nous dit M. Eugène Guillaume, dans sa récente et remarquable étude sur la sculpture française au dix-neuvième siècle, était un foyer d'idées. Sans doute on s'y occupait du modelé, mais aussi de l'anatomie de l'homme et du cheval et beaucoup de la théorie de l'art. C'est dans ce milieu que se sont formés, ajoute-t-il, Duret, Barye, Marochetti, Raggi et Dantan ».
Ramey père fut, peu de temps après Bosio, appelé à l'Institut, où son fils ne devait pas tarder beaucoup à le rejoindre. Très savant, étroitement classiq-ue, il semblait s'être imposé presque exclusivement le rôle de maintenir et de préserver la tradition. Imitateur décidé des Grecs et des Romains, il avait si fortement subi leur influence que, comme on en a émis la remarque assez curieuse, « il fait involontairement ressembler ses contemporains, lorsqu'il exécute leurs bustes, à des préteurs, à des consuls, à des Césars ».
Il avait été l'élève de Gois, auprès duquel il avait appris la rectitude et la précision du métier. Mais ses conceptions ne s'élevèrent que rarement au caractère. On a fait observer qu'il est difficile de différencier ses œuvres, qui présentent toujours à peu près le même ensemble de qualités et de défauts. Sculpteur officiel, sa carrière, assez laborieuse, le conduisit d'ailleurs à la considération et à la fortune.
Dans son Napoléon en costume impérial, on n'a guère à louer que la correction et la convenance. On en pourrait dire à peu près autant de son Prince Eugène, de son Pascal de Clermont, de son Kléber, de son buste surtout au même titre, de Cousin. Citons, parmi ses oeuvres les plus estimées, sa Sapho appuyée sur sa lyre et sa Sapho assise, sa Naïade de la fontaine du Luxembourg et sa Prudence de la Banque de France.
En 1817, il avait exposé au Salon, en petit, le plâtre d'un Cardinal de Richelieu, qui, depuis, devint une colossale figure, haute de quatre mètres, et qui, exécutée en marbre, fut d'abord placée sur une des piles du pont de la Concorde. Elle a été plus tard transportée dans la cour d'honneur du chcâteau de Versailles.
Le Sueur est un des artistes les plus complètement oubliés de cette période. Il ne figure même plus dans les nomenclatures des dictionnaires. Toute sa part de gloire consiste dans une notice, assez sèche et brève, de Raoul Rochette.
II
Même de son vivant, ses œuvres, qui ne sont pas fort nombreuses, ont fait peu de bruit. On en chercherait vainement la trace dans les écrits des esthéticiens et des critiques.
Ce n'est sans doute qu'à son soHde mérite d'artisan, de praticien entendu et appHqué, qu'il dut son entrée à l'Académie. La personnalité et la saveur font souvent défaut dans ses ouvrages, où l'effort inventif n'est pas suffisamment sensible. Il y a toutefois d'incontestables qualités dans son fronton de la cour du Louvre, la France récompensant les Sciences et les Arts. Contentons-nous de rappeler, sans commentaire, les sculptures antiques : la Vestale condamnée, Œdipe et Antigone, l'Amour et Psyché, Sapho, Minerve, Thalie,etc.
Quelques bas-reliefs d'une noble ordonnance, F Humanité, la Justice et la Paix, et la Paix de Presbourg (sur l'Arc de triomphe du Carrousel), demeurent, peut-être, ce qu'il y a de plus digne d'attention dans cet œuvre honorable, dont le souvenir était destiné à s'effacer si vite.
Le Moniteur du 5 juillet 1826 contient une nécrologie, au reste assez peu développée, sur Stouf, de qui, également, la réputation est aujourd'hui bien compromise. Dans ces lignes, dues à un anonyme, Stouf est qualifié de « vénérable statuaire »; on y fait l'éloge de ses « vertus ». Nous apprenons là qu'il fut un « honnête homme », un « cœur noble et généreux » . L'auteur inconnu de l'article
nous dit qu' « on cite de Stouf des traits de désintéressement et de délicatesse ». Malheureusement il ne nous fournit aucun détail sur les « traits » en question.
Parmi les œuvres de ce « vénérable statuaire », il n'en désigne qu'une, le Sai?tt Vincent de Paul, qui datait de 1787. Il rapporte qu'on l'avait admiré comme « chefd'œuvre. » Nous ignorons ce qu'est devenu cet ouvrage, simplement signalé, sans indication de lieu, dans la liste dressée par M. de Franqueville.
Deux ans avant de donner son Saint Vincent de Paul, Stouf avait fait sensation avec son « morceau de réception », Abel expirant, remarquable statuette en marbre, dont les contemporains avaient loué, tout d'une voix, les « formes d'une beauté peu commune ».
Il y avait de la puissance, une certaine tendance à l'énergie du style, dans son Combat de centaures, dans son Androclès pansant un lion blessé. Élève de Coustou et de Slodtz, il demeura fidèle aux exemples de ses maîtres, et perpétua leur tradition, sans beaucoup se préoccuper du mouvement esthétique qui alors donnait à l'art une autre direction. Il était au reste peu lettré, intellectuellement à peu près inculte, mais ne manquait pas d'une certaine vivacité d'esprit. Fils d'un menuisier, il n'avait fait aucunes études littéraires, et, se vouant immédiatement à la pratique de l'art, avait appris tout jeune à manier d'abord le pinceau (non sans habileté), puis l'ébauchoir.
Dans l'article dont nous avons parlé un peu plus haut, et qui, rappelons-le, date de 1826, il faut, comme un signe
du temps, citer cette phrase : « Si l'on considère que Stouf avait eu des précédents tels que Pigalle, on lui saura plus de gré encore d'avoir su s'affranchir du mauvais goût que de semblables artistes avaient introduit dans l'École. »
La renommée de Cortot a, mieux que celle des précédents, résisté à l'effort du temps. On lui a accordé « une complète connaissance des règles de la sculpture monumentale » à propos de son bas-relief du fronton de la Chambre des députés. La donnée de ce grand ouvrage est la suivante : « La France, entourée de la Force et de la Justice, appelle à la confection des lois toutes les classes de citoyens, représentées par les figures allégoriques des Sciences, des Arts, du Commerce, de l'Agriculture, de l'Armée, de la Magistrature, etc. Dans cette vaste composition d'un solide équilibre, on a loué « le savant agencement, le bon goût et la convenance de l'ajustement ». Assez varié, possédant plus d'une note, Cortot a pu, au gré de certains juges, atteindre tour à tour « à la fraîcheur et à la naïveté », dans son gracieux ensemble de Daphnis et Chloé, — « à la force de sentiment et à l'expression touchante » dans son groupe de la Chapelle expiatoire, Marie-Antoinette soutenue par la Religion.
Une de ses œuvres les plus connues est le Soldat de Marathon, mais ici les avis se partagent. Les uns y ont trouvé « un modelé pur et vigoureux », un effet « plein
d'éloquence et de puissance » . Les autres ont soutenu que « la vie, l'animation » manquaient à cette figure.
De même, à sa statue de Lannes, lorsqu'elle parut au Salon, on reprocha « de la froideur, un arrangement raide et maniéré » . Des critiques analogues étaient encore réservées à son groupe en bronze doré pour l'église Notre- Dame-de-Lorette, Jésus-Christ sur les genoux de la Vierge. Un journaliste hostile à Cortot parla de la « vulgarité générale » de cet ouvrage. Ce n'est peut-être pas là, en effet, une des tentatives les plus heureuses de cet artiste d'ailleurs capable et méritant, dont le nom a été donné à une petite rue pittoresque et solitaire, située tout à fait au sommet de la « butte sacrée «, de Montmartre.
Près d'un demi-siècle s'est écoulé depuis la mort de David d'Angers, et l'opinion, à son égard, n'a pas changé. Commençant déjà pour lui, la postérité le maintient au rang élevé où l'avaient placé ses contemporains. Très peu d'années après la disparition du maître, Pelloquet, critique compétent et sensé, écrivait dans V Evénement : « Quel pays peut mettre un nom d'artiste en regard de celui de David d'Angers? » Tout récemment, à propos de la Centennale de 1900, à l'Exposition universelle, M. Gustave Geffroy, connaisseur non moins avisé, parlait de l'artiste angevin à peu près dans les mêmes termes.
On a été jusqu'à dire que son « admirable Philopœmen »
était « le chef-d'œuvre de la sculpture moderne ». Certaines réserves, toutefois, sont ici nécessaires. Elles avaient été indiquées respectueusement, mais sans faiblesse, à l'Académie même, dans VEloge que composa, avec beaucoup d'art et de talent, Halévy comme secrétaire perpétuel. Tout en reconnaissant à David d'Angers « un génie élevé, riche d'idées », tout en louant « son style ferme, ingénieux et flexible », il signale « des négligences, dans quelques parties d'une œuvre si considérable ». Sur ce point, il y a complet accord entre Halévy et M. Gustave Geffroy dans le travail important dont nous invoquions à l'instant l'autorité. Lui aussi, M. Geffroy déclare que « souvent la force de réalisation a manqué » à David. Il relève, en cette œuvre si abondante et si puissante « des tâtonnements, des erreurs ».
Œuvre abondante, disons-nous. En effet, elle comprend quarante-trois statues, colossales ou de grandeur naturelle, quarante-sept bas-reliefs, cent bustes, et de très nombreux médaillons.
Un grand nombre d'œuvres de David, données par lui à sa ville natale, se trouvent au Musée d'Angers. Mérimée, dans ses Notes d'un voyage dans l'ouest de la France, a dit quelle impression il éprouva en les considérant. Juge exercé et difficile, il constate, en cette occasion, que « le talent de David se prête aussi bien aux sujets tendres et gracieux qu'aux compositions graves et sévères ».
Nous avons déjà dit un mot du Philopamen. Notons en passant, à ce sujet, que Séveau, qui servit de modèle au
sculpteur en cette circonstance, posa également pour Ingres dans le tableau de Samt Symphorien. — Un des plus grandioses ouvrages de David est le fronton, si supérieurement composé, si largement traité, du Panthéon. Il avait été commandé par M. Guizot, qui, n'imposant aucun programme, eut le bon esprit de laisser toute liberté à l'originale et haute inspiration de l'artiste. David a, dans ce basrelief, prêté à la figure de l'Histoire « le pur et mâle profil » d'une grande dame dont, en faisant son médaillon, il avait à demi préservé l'incognito, la désignant simplement de
cette manière : Ceciïia Odes Il s'agissait de la princesse
Odescalchi. C'est elle encore qui lui a fourni la tête « impersonnelle » de la Victoire ailée, « grecque par le style comme par l'intention », qui, dans son tombeau du maréchal Suchet, trace une inscription sur un canon avec la pointe d'une baïonnette.
La Jeune Grecque au tombeau de Bot^firis était une de ses statues de prédilection. Son Bonchamp, en Vendée, son Fénelon de la cathédrale de Cambrai comptent parmi les plus remarquable statues modernes. Quelle intensité de pensée également, et quelle exécution magistrale dans son Gutenbergl — Un de ses premiers succès retentissants avait été celui du monumental C onde jetant son bâton de commandement dans les lignes ennemies, réalisé d'après l'ébauche de son maître Roland qui venait de mourir. Ce beau marbre, transporté à Versailles, après avoir longtemps orné une des entrées du pont de la Concorde, méritait et obtint une réussite immense.
L'un des ouvrages les plus connus de David d'Angers est son Larrey, du Val-de-Grâce. La statue est complétée par des bas-reliefs complémentaires, qui, dès l'origine, ne furent pas moins goûtés que le motif principal. Nous avons, sur ce point, relevé, dans la Revue des Beaux-Arts, un article contemporain dont l'auteur, le sculpteur Mathieu Meusnier, louait avec chaleur « le grand caractère des têtes, bien typiques, des quatre bas-reliefs », et où il ajoutait que « les chevaux sont admirablement traités ». Il décrivait le plus remarquable et le plus frappant de ces quatre bas-reliefs, celui qui représente le passage de la Bérésina. « La scène, écrivait-il, est parfaitement disposée : des soldats, prêts à franchir le pont, ont reconnu Larrey; ils s'écartent pour le laisser passer. Blessés, mourants, tous sur son passage lui adressent le salut militaire; une vivandière, au miUeu du pont, tient dans ses bras un enfant — Ce bas-relief, concluait-il, produit la plus vive sensation. »
La belle statue de Gouvion Saint-Cyr a paru à certains critiques un argument décisif en faveur du costume moderne dans la grande sculpture décorative. « Le procédé employé par David, écrit l'un d'eux, dans la représentation fidèle, mais hardie, du maréchal, consiste à respecter, mais en même temps à élargir les différentes parties du vêtement, de foçon à trouver des plis abondants et des lignes heureuses. Grâce à l'application de ce procédé, le maréchal offre à l'œil des masses bien distribuées, et son costume militaire, que David reproduit complètement, n'offre plus rien d'étroit ni de mesquin. »
- On sait à quel haut degré de caractère, à quelle profonde vérité physionomique atteignent les bustes de David. On a dit « qu'il n'avait pas de rivaux dans l'art de comprendre et d'interpréter la tête humaine » . Au nombre de ses bustes les plus justement fameux sont ceux de Chateaubriand et de Bentham, de Sieyès et de Merlin, de Berzélius et de Rauch. Quant à son buste colossal de Gœthe, il fut « loin de plaire à tous les hommes d'un goût exercé », a dit Planche, qui assurait que « cette tête gigantesque causait plus d'étonnement que de plaisir » .
Pour sculpter ce dernier buste, il avait été à Weimar. Il fut, dans cette tentative, plus heureux que dans celle qu'il fit auprès de Walter Scott, par lequel il avait été poliment éconduit. Dans un opuscule imprimé parmi les Mémoires de l'Académie des Sciences et Arts d'Angers, ce voyage a été raconté, d'une manière intéressante, par M. Victor Pavie, qui avait accompagné David. A Weimar ils rencontrèrent Mickiewicz, venu comme eux en pèlerinage auprès du grand poète. Gœthe se montra plein d'égards pour l'artiste français. En le recevant, son premier mouvement fut de le conduire « à un médaillier de la renaissance où figuraient en première ligne les épreuves de Pisanello ». A quelques jours de là, David, à son hôtel, vit « venir, un carton sous le bras, un jeune dessinateur, avec mission de Son Excellence de recueillir les traits du statuaire, insigne honneur qu'EUe ne décernait qu'aux plus marquants, aux plus aimés de ses visiteurs » .
Un peu plus tard, David envoya à Gœthe la splendide
collection de ses médaillons d'après les contemporains. Nous voyons dans les Conversations avec Eckermann qu'au reçu de ce présent magnifique, « Gœthe ne put s'empêcher de répéter à plusieurs reprises qu'il devait à David un trésor dont il ne pouvait assez le remercier ». Il adressa au sculpteur une lettre des plus flatteuses, où, notamment, il lui disait : « Vous comprendrez sans peine quel intérêt la riche collection que vous venez de m'envoyer doit avoir pour moi ». Et, en louant « cet inconcevable mélange,... cette multitude d'images accumulées en peu d'années », il reconnaissait à David « le plus rare talent à saisir l'individualité de chaque figure » .
David avait, pour former cette série, dû déployer beaucoup d'énergie et de ténacité. Il ne se déconcertait point des difficultés. Il avait parfois de la peine à faire poser ses modèles. Il disait lui-même assez malicieusement à ce sujet : « Pour obtenir de faire un portrait, il faudrait pour ainsi dire se mettre à genoux devant l'homme qui brûle de l'avoir » .
Mais, sans se laisser rebuter, il se présentait « avec sa petite ardoise ». Il y mettait une sorte de passion. « L'autre jour, racontait-il un soir, l'abbé de Pradt m'a donné une séance.... Son domestique le coiffait, je ne le voyais qu'à travers un nuage de poudre qui m'étouffait. N'importe, mon cœur battait.... Je suis sorti de chez lui tout couvert de poudre, mais f avais son profil . »
David était le fils d'un habile sculpteur en bois dont, à l'église Saint-Maurice d'Angers, on voit encore un impor-
tant ouvrage, une vaste boiserie entièrement sculptée de ses mains. Cet artiste de valeur fit la campagne de Vendée, comme volontaire, dans les rangs des bleus. Il emmena avec lui son fils qui, reçut une profonde impression des scènes auxquelles il assista alors.
Le jeune David, un peu après, se sentant doué pour l'art, aurait souhaité d'aller développer ses aptitudes à Paris. Désolé de l'impuissance où il se trouvait d'exécuter ce dessein, il tenta de s'empoisonner avec de la belladone. Un excellent homme, Delusse, peintre distingué, professeur à l'Ecole centrale d'Angers, lui prêta enfin cinquante francs avec lesquels il s'achemina vers la capitale. Quand il y arriva, il lui restait en poche neuf francs.
Il vécut d'abord misérablement, couchant sur un lit de sangles, dans un obscur réduit situé au dernier étage d'une maison du passage du Caire. S'il put vivre, ce fut grâce aux travaux de sculpture ornementale auxquels il fut employé par Percier et Fontaine, soit pour l'Arc de Triomphe du Carrousel, soit pour la corniche du Louvre qui regarde le pont des Arts. Plus tard, avec l'aide de Pajou, il obtint un secours de la municipalité d'Angers.
Elève de Roland, il remporta le prix de Rome en i8i i.
Son premier médaillon, — inaugurant, à distance, une série qui devait être si étonnamment riche, — il le fit, à l'Académie de France, d'après son camarade Hérold. La villa Médicis, placée sous la direction de Le Thière, avait alors pour hôtes Drolling, Abel de Pujol, Picot, Cortot et Pradier, Ingres, Horace Vernet, Granet, Schnetz et Gatteaux,
occupé à graver sa médaille du Rétablissement de PÉcole française dans la Ville Éternelle.
David avait l'âme ardente, et il tenait de son père des .sentiments patriotiques très accentués. La France ayant été envahie par les alliés, il réunit les pensionnaires, et leur proposa de partir pour aller combattre les étrangers. Cette motion, parmi ses camarades, n'eut pas le moindre succès, et fut rejetée à l'unanimité.
Ici se place un épisode assez romanesque, raconté par M. Henri Jouin dans la publication, à tous égards si considérable, qu'il a consacrée au grand artiste. A ce moment. Murât, après les défaites de son armée à Occhio-Bello, à Tolentino, à Macerata, venait de se réfugier en Corse. On apprit qu'il se préparait à débarquer au Pizzo, dans la Calabre ultérieure. Des « patriotes », par bandes séparées, se mirent en marche pour le rejoindre. David, dans le même dessein, se mêla à une troupe de carbonari. L'entreprise de Murât échoua. Il fut passé par les armes. David et ses compagnons, cernés par un régiment hongrois, furent faits prisonniers. Mais, dès lors franc-maçon, il eut l'idée de faire le « signe de détresse » à l'un des officiers hongrois, qui aussitôt lui rendit la liberté.
Un autre incident, non moins extraordinaire, mais d'un caractère plus dramatique, devait marquer plus tard l'existence de David. Nous voulons parler de la tentative d'assassinat dont, devenu rapidement célèbre, et déjà membre de l'Institut, il fut un soir victime. En se rendant à une réception chez Gérard, il fut attaqué à coups de gourdin et laissé
pour mort dans la rue. On a conservé le placard distribué, après cet événement, sur la voie publique, et dont le titre était ainsi conçu : « Détails exacts d'un assassinat déplorable, commis, à Paris, sur la personne de M. David, jeune artiste distingué, membre de l'Institut, et célèbre statuaire, horriblement assassiné par deux individus, à dix heures et demie du soir, au faubourg Saint-Germain, entre la rue Sainte-Marguerite et l'église Saint-Germain-des- Prés, au moment où il se rendait chez M. Gérard, premier peintre du Roi. »
Alité à la suite du formidable coup qu'il avait reçu sur la tète, David a déclaré que sur la liste des nombreuses personnes venant prendre de ses nouvelles « son assassin était venu s'inscrire bien des fois ». Il savait, en effet, quel était cet « assassin » : un confrère, jaloux de son triomphe; mais, bien qu'ayant reçu à cet égard des révélations décisives, il ne consentit jamais à dénoncer ce misérable.
David, comme l'on sait, s'est, sur la fin de sa vie, mêlé de politique. Il a été représentant du département de Maine-et-Loire à l'Assemblée Constituante. Il fut également, à Paris, maire de l'arrondissement qu'il habitait.
M. Jouin nous a montré ce grand travailleur, se plaisant à se reposer, dans son jardin de la rue d'Assas, en recevant ses amis. Il en avait beaucoup d'illustres. Nul artiste, notamment, ne fut plus en faveur auprès des poètes, les Hugo, les Vigny, et tant d'autres. A titre de curiosité, nous citerons quelques-uns des vers, un peu bizarres, que lui adressa Sainte-Beuve :
Tu vois autour de toi tes marbres immobiles
Frémir et s'ébranler ; Ils vivent ; un regard sort de chaque paupière ; Comme le Commandeur, tous ces hommes de pierre
Te font signe d'aller.
David d'Angers a écrit, sur son art, de nombreuses pages que d'ailleurs, en sa modestie, il ne destinait pas à la publicité. Dans un de ces attrayants fragments, il disait de la sculpture qu'elle est « la tragédie des arts », qu'elle est « une religion ». — « Elle ne doit pas, poursuivait-il, se prêter aux caprices de la mode. Elle doit être grave, chaste. Quand elle se prête à la représentation des scènes familières, il me semble voir danser un prêtre. » Il a laissé sur lui-même, dans ces notes, une page curieuse, que nous croyons devoir transcrire en terminant cette trop courte notice : « On voit souvent un petit homme blond, hermétiquement boutonné, passant la main sur toutes les têtes d'enfants, baisant parfois leurs petites joues, douces comme du velours, caressant les animaux, faisant ouvrir la porte d'une maison au chien qu'on a oublié dehors. Un jour, on l'a vu courir pendant plusieurs heures dans les rues de Paris pour aider une enfant de quatre ans, fille de pauvres ouvriers, à retrouver l'école où elle avait cru pouvoir se rendre d'elle-même, et il arrivait à son but, guidé par l'instinct de la petite écolière. On l'a vu mettre un tuteur aux arbustes que le vent avait fait fléchir. A l'époque où il modelait un des Trophées de l'Arc de Triomphe de Marseille, une araignée avait tissé sa toile derrière un casque
faisant partie du bas-relief, et elle avait coutume de s'approcher de l'artiste, qui chantait en travaillant. Lorsqu'il fallut mouler ce modèle, le statuaire prit des précautions inouïes pour que l'araignée ne fût pas étouffée par le plâtre. Ses efforts étant demeurés infructueux, il en éprouva une véritable peine. Cet homme est brusque, irascible, mais il a un cœur aimant »
Ce fut Raoul Rochette qui, au nom de l'Institut, prit la parole aux funérailles de Pradier. Sa mort avait été imprévue et subite. Il avait assisté à la plus récente séance de l'Académie des Beaux-Arts, « plein de santé et de vie » . Il mourut « dans une partie de plaisir, entouré de ses amis et de ses élèves, livré tout entier à des images de gaieté et de bonheur ». Ce fut « en respirant le parfum d'une fleur et en souriant à la nature qu'il tomba pour ne plus se relever ».
Raoul Rochette, en son discours, résume à grands traits l'existence de l'artiste. Il était né à Genève, de parents français, d'une condition fort modeste. Par ses premiers essais d'enfant, il attira l'attention de Denon. Celui-ci le recommanda à Lemot, qu'il devait un jour remplacer « sous la coupole » .
L'histoire de sa vie n'est presque plus ensuite que celle des succès que lui valurent tour à tour son Orphée^ sa Nymphe^ son Niobide, son Prométhée, sa Psyché, sa Phryné,
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son Printemps, son Odalisque, ses groupes de Y Amour et Vénus, à'Anacréon avec F Amour, etc., etc.
Le secrétaire perpétuel de l'Académie des Beaux-Arts ne fait pas un moindre éloge de sa composition, chaleureusement accueillie, de Centaure et Bacchante, du bas-relief de la Chambre des députés, des quatre Renommées de l'Arc de Triomphe de l'Étoile, de la fontaine de Nîmes, des deux figures de la Fontaine Molière à Paris.
Une autre allocution, le jour des obsèques, fut, après celle de Raoul Rochette, prononcée par Dumont, « secrétaire perpétuel », lui aussi, de « l'Ecole nationale et spéciale des Beaux-Arts ». Il insista principalement sur la grande jeunesse de Pradier au moment où il avait obtenu le Prix de Rome, et il rappela que, par une coïncidence assez singuHère, le sujet qui lui avait valu ce triomphe, Philoctète dans nie de Lemnos, venait précisément, quatre jours avant sa mort, d'être de nouveau désigné par le sort pour le concours de l'année courante.
Un critique a fait remarquer que « la tendance générale, au temps de Louis-Philippe, peut être assez bien représentée par Pradier ». Aujourd'hui, il est, assez communément, tombé dans une sorte de discrédit. M. Gustave Geffroy, dans le travail auquel nous avons précédemment fait un emprunt, parle, à son sujet, de « grâce frelatée », bonne pour « la bourgeoisie enrichie ». Il traite sa réussite de « facile », et sa gloire de « creuse ». Il assure que, quand il a visé au grand, il a produit des figures « d'une pauvreté rare ». Il ne méconnaît point son
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talent, mais il fait entendre que dans ce talent il y a surtout « le savoir-faire », et « la rouerie du métier ». Pour lui, Pradier n'a été vraiment à l'aise que dans des sujets d'un agrément un peu équivoque, tels que la Femme mettant ses bas ou la Femme enlevant sa chemise.
Ces jugements sont peut-être quelque peu sévères à l'égard de l'homme en qui ses contemporains voyaient, plus encore qu'en Bosio, « le continuateur de la manière deCanova », et que, du reste, M. Guillaume, dans le travail cité plus haut, juge d'une façon infiniment plus favorable. D'année en année se succédaient à son endroit, dans les comptes rendus des Salons, les éloges les plus enthousiastes. En ses Trois Grâces on vantait « l'adresse merveilleuse avec laquelle il avait su donner au marbre tant de souplesse et de docilité » . C'était, affirmait-on ailleurs, « un travail d'une prodigieuse habileté » . On célébrait « les lignes charmantes » du Cyparisse. On n'accordait pas moins d'éloges aux basreliefs de son Fase funéraire « traités avec une rare délicatesse, offrant une foule de détails très fins ».
Nous avons également, dans une revue du temps, trouvé la trace de l'empressement avec lequel tout Paris se rendit au Jardin d'Hiver, pour y admirer sa figure de Sapho, statue d'argent massif, où^, par parenthèse, la valeur intrinsèque du métal employé atteignait ving tmille francs.
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Dans cette section de notre travail, pour en être quitte avec les sculpteurs, il ne nous reste plus à signaler que Ramey fils, élève de son père, de l'esprit duquel il fut, en son art, tout imprégné. Ce que nous avons dit de l'un pourrait, presque sans modification, s'appliquer à l'autre. Là aussi on constaterait, avec une facture honorable et solide, un défaut presque constant d'inspiration et d'originalité. Ramey fils s'est essayé sans grand bonheur dans le genre religieux, auquel ne le prédestinaient ni ses tendances ni ses études. Il s'est montré assez inexpressif dans son Christ à la Colonne, aussi bien que dans son Saint Luc, son Saint Pierre et son Saint Paul. Sa Religion entourée des Vertus, à l'église de Saint-Germain-en-Laye, prêterait aux mêmes objections. Les sujets antiques lui sont plus favorables. Son Ulysse, son Hector, sa Vénus, sont de bons morceaux d'école. Il y a aussi quelque virtuosité en ses basreliefs de la cour du Louvre, la Tragédie et la Gloire, la Gloire et la Paix.
Son meilleur ouvrage, c'est le groupe de Thésée combat tant la Minotaure. Il y a dans cette sculpture, indéniablement, beaucoup d'acquis et de patiente étude. Plusieurs parties ont de la saveur et l'ensemble est d'un bon mouvement.
Il travaillait, quand la mort vint le surprendre, à un groupe de proportions considérables, la Religion soutenant h's
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derniers vwmcnts de Richelieu. Au dire de ses amis, il se serait, dans cette œuvre, élevé au-dessus de lui-même, et, s'il l'avait achevée, eût prouvé qu'il était capable de se hausser jusqu'à l'accent ferme et puissant. Une destinée malheureuse l'empêcha d'aller jusqu'au bout de cet effort, et l'ouvrage demeura au nombre de ceux auxquels s'applique la parole attristée du poète :
. . .Tendent opéra interrupla
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ARCHITECTES : Poyet (1742 -1824). — Hurtault(i765-i824). — Huyot( 1780- 1840). — Vaudoyer (17.56-1846). — Delespine(i756- 1825). — Debret(i777-i85o). — Le Bas (i 782-1 867). — La Barre (1764-1833). — MoLiNos (17.50-183 1).
Dans la section d'Architecture, toujours à compter de 1816 à i83o, nous ne rencontrons pas moins de dix noms nouveaux, mais, à vrai dire, ce chiffre, pour nous, se réduira à neuf, parce que nous n'avons pas à revenir sur Thibault, admis parmi les architectes, après avoir tout d'abord fait partie, comme on l'a vu, de l'éphémère et transitoire section d'histoire et théorie des Beaux-Arts.
Celui par lequel nous aurons à commencer est, dans ces conditions, Poyet, qui, lors de son séjour, comme pensionnaire, en Italie, avait été un moment au service du gouvernement Napolitain. Depuis il fut tour à tour architecte du duc d'Orléans, de la Ville de Paris, de l'Archevêché, de l'Université, du Corps législatif, du Ministère de l'Intérieur, et membre du Conseil des Bâtiments civils.
Ses œuvres marquantes sont peu nombreuses. On ne
lui doit gucre, en fait d'architecture monumentale, que le frontispice d'ordre corinthien qui décore le palais du Corps législatif II exécuta en outre, avec goût et habileté, un travail d'ordre assez délicat : le transport au milieu du Marché des Innocents de la gracieuse fontaine de Jean Goujon, qu'il ajusta sur quatre faces, la complétant fort heureusement dans cette nouvelle ordonnance.
Homme d'imagination, pourvu, en ce sens, d'une sorte de fougue et d'une originaHté non exempte toujours de bizarrerie, il fut l'auteur de plusieurs projets non réalisés, par exemple ceux de l'Eglise Saint-Sauveur et d'un vaste Cirque national destiné aux fêtes publiques. La plume à la main, il ne manquait pas d'une certaine verve. Nous aurions souhaité de pouvoir transcrire pour nos lecteurs quelques passages de son Mémoire au sujet de la guerre que les ingénieurs font aux architectes, mais la Bibliothèque Nationale ne possède aucun exemplaire de cet opuscule publié en 1818. En compensation, nous avons retrouvé son curieux Appel à tous les bons Français, imprimé en 1814. Il voulait alors provoquer une souscription ayant pour objet d'élever un monument « destiné à consacrer la grande époque de la paix continentale et du rétablissement de la monarchie des Bourbons ».
Il critique en passant la colonne de la place Vendôme, <c qui n'est qu'une servile copie de la colonne Trajane ». Quant à l'Arc de Triomphe, alors encore inachevé, il déclare sommairement que « tous les artistes le désapprouvent )>, et que ce n'est qu'une « masse énorme.... mas-
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quant le beau point de vue des Champs-Elysées « . Son idée est de démolir cet ouvrage et d'élever à sa place une colonne de cent mètres de haut « couronnée par la statue de saint Louis avec tous ses attributs. Son fût, à l'extérieur, continue-t-il, serait décoré de guirlandes d'olivier, de fleurs de lis, et de couronnes, dans lesquelles on placerait les armoiries, les chiffres, les emblèmes de nos rois et des puissances alliées ». L'intérieur de cette colonne aurait été, dans sa pensée, un musée aménagé en spirale, montant, par une pente douce, jusqu'au faîte. On y aurait vu des bas-reliefs historiques, les statues des rois de France « et des souverains alliés ». Ainsi, en suivant le plan incliné de cette galerie tournante, au faîte de la colonne on se serait trouvé dans la salle du « chapiteau », salle consacrée, dit-il, « à la représentation du grand drame qui vient de se passer sous nos yeux, et renfermant les statues des augustes personnages qui y jouèrent les rôles les plus importants ». Poyet n'oublie rien, ni « les banquettes pour se reposer », ni les tables placées au pied du monument et où seraient gravés « les noms de MM. les Souscripteurs ». Il proposait enfin d'appeler Place Louis XVIII le carrefour de l'Étoile une fois qu'il eût été enrichi de ce monument extraordinaire.
Accessoirement, il évoque un souvenir intéressant: il rappelle que, lors de la fête de l'acceptation, par le Roi, de la Constitution de 179 1, c'était lui qui avait été chargé de l'illumination des Champs-Elysées, et qu'il y avait procédé au moyen de « guirlandes de feu » dont le si élégant dispo-
sitif s'est, depuis, toujours maintenu lors des réjouissances publiques.
Une certaine excentricité, comme on vient de le voir, est une des caractéristiques dePoyet.Nous ne rencontrons rien d'analogue chez l'habile et ingénieux Hurtault, qui, soucieux de connaître à fond son métier, avait voulu se donner une éducation pratique très complète et avait même, à cet efi'et, fréquenté, comme ouvrier, le chantier. Employé plus tard dans les constructions de Trianon, il obtint une place de dessinateur de la Reine. Après la Révolution, il professa quelque temps à l'Ecole polytechnique, puis devint, dans les travaux des Tuileries, un des collaborateurs, en sous-ordre, de Percier et Fontaine.
Un séjour de vingt mois en Italie lui permit de rassembler dans ses portefeuilles une incomparable collection des plus précieux modèles. Là aussi il commença de former une bibliothèque d'ouvrages sur l'art et l'architecture, bibliothèque qui, peu à peu accrue, devait devenir merveilleuse, et pour laquelle, vers la fin de sa vie, il se bâtit un charmant hôtel qui, d'après l'expression d'un contemporain, était destiné « à elle plutôt encore qu'à lui-même » .
Architecte du palais de Fontainebleau, il y a profondément marqué sa trace par une quantité de restaurations exécutées avec goût, — spécialement dans la galerie de Diane, la partie la plus originale et la plus remarquable
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du château, qui fut complètement rajeunie par ses soins. Grâce à ce que Quatremère appelle « la flexibilité » de son talent, il contribua aussi, de la manière la plus efficace, à l'embellissement des jardins, s'appliquant « tantôt à disposer des plantations pour masquer des points de vue ingrats; tantôt à rattacher, par d'heureuses percées, le sol des jardins aux aspects des sites lointains; tantôt à reproduire dans de nouvelles fontaines les motifs variés et pittoresques des inventions du xvi" siècle ».
Il faut encore mettre à son actif deux maisons particulières, de style fort distingué, qu'il construisit l'une rue de la Paix, l'autre au passage Cendrier.
Une mort subite l'enleva, dans un cage assez peu avancé, au moment même où, nommé membre du Conseil des Bâtiments civils, il venait d'être presque en même temps élevé au rang d'inspecteur général et chargé de la direction des travaux de Saint-Cloud.
Architecte et archéologue, élève de Peyre, ayant de plus passé par l'atelier de David, Huyot fit preuve, dans sa carrière, d'aptitudes extrêmement variées. Son maître l'employa en qualité d'inspecteur dans ses travaux de restauration du château d'Hcouen, Comme pensionnaire, en Italie, il étudia la restitution du célèbre temple de la Fortune à Préneste, et il réunit les éléments du grand travail qu'il publia plus tard, le Plan restauré de Rome
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antique. Il accompagna en Orient le comte de Forbin, et, lors de son séjour à Constantinople, donna le plan de l'hôpital français de cette ville, pour laquelle il avait aussi conçu le projet d'un palais de l'Ambassade de France. En Egypte, il fit d'intéressantes recherches sur la topographie de Thèbes, et, en Nubie, s'occupa des ruines d'Ispamboul. En Asie Mineure et dans l'Archipel, il dessina de nombreux monuments, ce qu'il fit aussi à Athènes, dont, par surcroît, il dressa une topographie très complète et fort utile.
Ces différents travaux lui valurent, en 1822, la chaire d'histoire de l'Architecture à l'Ecole des Beaux-Arts.
Il fut, conjointement avec Goust, chargé de continuer les travaux de l'Arc de Triomphe. C'est à lui que sont dus, en cet édifice, le grand entablement et la décoration des voûtes.
Il fut également l'auteur du plan d'ensemble, excellemment conçu, des agrandissements et de la restauration du Palais de Justice.
Il avait fait le profil d'une égHse Saint-Charles, destinée à occuper l'emplacement ou s'est, depuis, élevée l'église Sainte-Clotilde. Un autre projet de lui se rapportait à une éghse, avec un « calvaire », sur le Mont-Valérien. Des travaux furent commencés conformément à ce dernier plan. Mais on les interrompit, et finalement, au Heu d'un sanctuaire, on construisit sur cette colHne une forteresse.
Nous avons eu déjà l'occasion de dire que, lorsque les bâtiments du Collège des Quatre Nations furent affectés à l'Institut, on avait chargé de l'adaptation Thomas Vaudoyer. Il demeura architecte de l'Institut, et fut parallèlement « secrétaire-architecte de l'École des Beaux-Arts » .
Les contemporains remarquèrent, dans les quelques habitations privées qu'il fut amené à construire, « un agencement irréprochable », en même temps qu'un style ferme et pur.
Il avait été mis en vue par ses envois de Rome, en particulier par sa belle et savante restauration du théâtre de Marcellus.
Charles Blanc a dit que cet homme « tout d'une pièce », qui avait été militaire, et avait servi quelque temps dans les dragons du prince de Lambesc, était « un pur bourgeois, un caractère droit, inflexible, un esprit sentencieux et réglé ». On en pourra juger par quelques citations d'un écrit daté du 5 avril 1791, et signé « Vaudoyer, architecte, ancien pensionnaire du roi à Rome, et citoyen de la Section du Théâtre Français ». Cet opuscule est intitulé : Idées d'un citoyen français sur Je lieu destiné à la sépulture des hommes illustres de France. La marque du temps est empreinte dans la phraséologie de l'auteur qui parle, par exemple, des serments à prêter sur a les brasiers fumants de l'autel de la Patrie ». C'était la mort de Mirabeau qui
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lui avait suggéré ses Idées. Elles consistaient à émettre le vœu que la grande allée des Champs-Elysées, prenant désormais le nom de Voie de F Honneur, « fût bordée de droite et de gauche de monuments simples et allégoriques, élevés par la nation aux mânes des plus zélés serviteurs de la patrie, et qui, comme Mirabeau, auraient mérité cet honneur de leurs concitoyens ». Voltaire et Rousseau, unis, en ce temps-là, dans un môme culte, auraient, selon l'hypothèse de Vaudoyer, occupé les deux premières places de la Voie de V Honneur . «Je pense, ajoutait-il, que ces tombeaux, mystérieusement ombragés par les arbres de cette route, seraient vus bien plus fréquemment par un plus grand nombre de citoyens et produiraient bien davantage l'etfet de l'exemple qu'à Sainte-Geneviève.... Mille Français et autant d'étrangers, continue-t-il, verront chaque jour dans la Voie de l'Honneur, Voltaire, Jean-Jacques et Mirabeau, verseront des larmes sur leurs tombes, et s'occuperont, en rentrant dans leur particulier, de leurs ouvrages en désirant les imiter.... Le père dira à son fils, l'instituteur à son élève, et tout en se promenant : « Voilà Mira- « beau!... » Quelle leçon pour cet enfant! »
On ne peut nier qu'il y ait quelque chose d'assez piquant dans ce qu'il avance, par contraste, relativement à Sainte- Geneviève, « que, dit-il, nous aurons de la peine à débaptiser, même avec un décret. J'assure et nous savons d'avance que personne n'ira. » Ailleurs, il prétend que si quelques personnes y vont, et encore » par viduitc », ce ne seront jamais que des étrangers, car, pour les habitants de Paris,
il est, selon lui, « notoire que beaucoup d'entre eux ne se sont jamais donné la peine d'aller voir les Invalides ni le tombeau de Richelieu à la Sorbonne «. Ce dernier trait semble indiquer que Vaudoyer ne connaissait pas mal les Parisiens de son temps, — auxquels peut-être, sur ce point, ceux d'aujourd'hui sont assez ressemblants.
Pour remplacer Hurtault, nommé en 1819, et, comme nous l'avons vu un peu plus haut, disparu d'une façon un peu prématurée, moins de cinq ans après son élection, le choix de l'Académie se fixa sur Delespine, sorti, du côté de son père, d'une famille ayant déjà produit plusieurs architectes de valeur et, du côté maternel, comptant Mansard parmi ses ascendants. Delespine fit de bonnes études, qu'il compléta par un séjour en Italie et par des voyages artistiques dans divers autres pays de l'Europe. C'était un homme fort entendu en son art, méthodique, correct et plein de goût, mais, pour exercer son réel talent, il ne rencontra point, dans sa carrière, d'occasions fort brillantes. Il a construit le marché des Blancs-Manteaux et quelques maisons de la rue de Rivoli. En dehors de cela, on ne lui doit que des travaux de restauration, à Saint-Roch, et l'achèvement du marché Saint-Germain commencé par La Barre. Il a aussi, à Rouen, dirigé la réparation de l'ancienne abbaye de Saint-Ouen, devenue l'Hôtel de Ville.
Très considéré, pour son savoir sérieux et précis, il a fait partie du Conseil des Bâtiments civils.
Il y a lieu de signaler un projet qu'il avait exposé, en 1814, au Salon. Il s'agissait d'un monument qui, d'après sa conception, aurait été élevé, à Paris, à l'entrée des Catacombes.
Immédiatement après lui, sur la liste des élus de l'Institut, nous rencontrons un des meilleurs élèves de Percier et Fontaine, Debret, auteur, entre autres productions distinguées, de cette salle de la rue Le Peletier, élevée en 1821, et désignée alors sous le nom d'Opéra provisoire; ce « provisoire », on le sait, dura pendant beaucoup d'années, et, sans l'incendie de 1873, aurait subsisté plus longtemps encore. Cette salle se recommandait par plus d'un mérite; l'auteur, en particulier, avait très heureusement résolu le problème, toujours difficile, de l'acoustique.
Debret qui, spécialement versé dans l'entente de la construction « théâtrale », avait précédemment restauré la Porte-Saint-Martin, l'Opéra de la rue Louvois, les Variétés, fut aussi l'architecte des Nouveautés, c'est-à-dire du théâtre qui, place de la Bourse, est devenu le Vaudeville ; il a été démoli lors du percement de la rue du Quatre-Septembre.
Les deux galeries du passage de l'Opéra sont aussi son œuvre. Elles furent bâties par lui en 1820 et 1824.
Parmi ses travaux les plus importants, il finit compter
ceux qu'il accomplit ii 1' « École Royale et spéciale des Beaux-Arts ». Conformément à l'ordonnance rendue en T(Si6, il fut chargé de l'appropriation de l'ancien couvent des Petits-Augustins, et de la construction des bâtiments neufs, dont la première pierre fut posée le 3 mars 1820. Dans ces bâtiments neufs, on lui doit le plan du palais central, dont il fit élever toute l'aile droite et commença l'aile gauche. En 1882, il eut pour successeur, en cette entreprise, Félix Duban qui, par parenthèse, était son beau-frère.
Comme la pratique de son art, Debret en connaissait la théorie. Il a fourni de fort bons articles à V Encyclopédie moderne, de Courtin, dont plus tard la maison Didot a publié une édition revue et refondue sous la direction de Léon Renier. Sans doute, Debret porte quelquefois en son style l'empreinte de son temps, par exemple dans le passage où, voulant parler des pensionnaires de Rome, il les appelle, avec force périphrases, « les jeunes artistes qui, le front ceint de la couronne méritée par leurs talents et leurs succès », vont « au centre de l'Italie, où la munificence du gouvernement, en subvenant à leurs besoins, les met à même de visiter et d'étudier les monuments que ce pays renferme ». Il est, ailleurs, mieux inspiré, plus simple, quand, montrant pour l'architecte l'utilité, la nécessité même d'une culture artistique générale, il écrit, exprimant en fort bon langage une idée très judicieuse : « Appelé à guider, non seulement les ouvriers de toute espèce, mais encore les artistes en tout genre, comment l'architecte
pourrait-il le faire avec discernement, s'il n'avait lui-même acquis un degré de connaissances suffisant pour les faire coopérer à l'exécution de sa pensée, et obtenir un ensemble général qui ne peut résulter que d'une seule et même volonté? »
Debret disparut en i85o.Nous avons, dans une revue de ce temps, relevé un article nécrologique dont l'auteur, Eugène Petit, explique que plus d'une tristesse vint assombrir la fin de cette laborieuse carrière. Tout d'abord, Debret perdit un fils très bien doué, donnant les plus belles espérances, et qui mourut « en loge », au moment même d'un concours dont il avait des chances de sortir vainqueur. Ensuite, la Révolution, en 1848, lui enleva sa situation dans le Conseil des Bâtiments civils. Il fut atteint tout à la fois « dans son amour-propre et dans son bien-être matériel ». Il quitta alors Paris, et « s'arrangea, à Saint-Cloud, une villa bien modeste », où il ne devait pas tarder à s'éteindre.
Il avait, à Saint-Denis, précédé Viollet-le-Duc à la tête des travaux de restauration de la basilique, où, notamment, il procéda à la réfection d'une grande partie des verrières. Malgré le soin qu'il apporta à cette besogne, comme à toutes celles dont il avait eu le mandat, on lui a reproché d'avoir été, cette fois, un peu inférieur à la tâche. Son éducation, toute classique, ne lui avait pas donné une notion assez complète ni assez délicate de l'art du Moyen Age.
Viollet-le-Duc a loué comme un monument « d'une jolie proportion » et « d'un aspect plaisant » l'église Notre- Dame-de-Lorette, la principale construction à laquelle Hippolyte Le Bas ait attaché son nom. Notons en passant que Théophile Lavallée, dans son Histoire de Paris, commet une légère erreur sur la date à laquelle fut commencé cet édifice. Ce ne fut pas en 1826, mais en 1828, que le Préfet de la Seine, assisté du Conseil municipal, vint en poser la première pierre.
L'accroissement cxtraordinairement rapide du quartier avait motivé l'érection de cette nouvelle église, appelée à remplacer la petite et tout à fliit insuffisante chapelle, placée sous le même vocable, et située rue Coquenard, devenue depuis rue Lamartine.
Ce fut à la suite d'un concours que Le Bas fut chargé de cet important travail. Parmi ses concurrents figurait Caristie. On donna la préférence à son projet, portant pour épigraphe ces deux vers :
Que de l'or le plus pur son autel soit paré
Et que du sein des monts son marbre soit tiré !
L'église Notre-Dame-de-Lorette occupe — un document du temps nous l'apprend — une superficie totale de 2207 mètres, et, rien que pour la construction, coûta I 838835 fr. 46 c. Elle a la forme des basifiques romaines;
« l'ordre corinthien règne dans les colonnes de son portique en saillie Les quatre chapelles principales sont
consacrées, l'une au baptême, l'autre à la communion, la troisième au mariage, et la quatrième aux cérémonies funèbres..,, ingénieux et graves enseignements, continue l'ancienne notice, qui rappellent au chrétien des moments solennels. »
Un journal contemporain, en appréciant Notre-Dame-de- Lorette, disait : « Cet édifice religieux rappelle les églises d'Italie. C'est en quelque sorte un spécimen curieux, ayant sa raison d'être dans une ville comme Pans, dont le magnifique panorama plaît surtout par la diversité, les contrastes que présentent les œuvres de nos artistes » .
Hippolyte Le Bas a aussi construit la prison « modèle » de la Roquette. Mais il a surtout exercé de l'influence comme professeur, par l'atelier d'élèves qu'il eut pendant près de trente ans. Fort instruit, versé dans l'archéologie, il a professé l'histoire de l'architecture à l'École des Beaux-Arts.
En art, les mêmes productions peuvent parfois être l'objet de jugements singulièrement opposés. Nous en trouvons une preuve en ce qui concerne la Bourse, qui, sur un soubassement édifié par Brongniart, fut l'œuvre de La Barre. En prononçant, à l'Institut, l'éloge de cet architecte, Quatremère loua sans réserve l'ensemble de son monument, à l'effet « simple sans monotonie, riche et
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varié sans redondance » . Il célébra « l'excellence de l'aménagement intérieur » ; il vanta les colonnes de l'extérieur, « l'élégance des proportions de leurs fûts, la justesse de mesure dans leurs entre-colonnements, la précision et la correction du galbe de leurs chapitaux ». Il félicita l'auteur d'avoir, avec tant de talent et de goût, élevé « le plus grand monument de son époque » .
Or, dans Notre-Dame de Paris, après avoir gémi sur « la décadence de l'architecture », après avoir appelé les architectes du temps des « maçons » en « habit vert », après avoir, en passant, traité Sainte-Geneviève de « gâteau de Savoie », la Légion d'honneur de « pâtisserie », les tours de Saint-Sulpice de « clarinettes », Victor Hugo continuait en ces termes : « Quant au Palais de la Bourse, qui est grec par sa colonnade, romain par le plein-ceintre de ses portes et fenêtres, de la Renaissance par sa grande voûte surbaissée, c'est indubitablement un monument très correct et très pur : la preuve, c'est qu'il est couronné d'une attiquc comme on n'en voyait pas à Athènes, belle ligne droite, gracieusement coupée çà et là par des tuyaux de poêle. Ajoutons que s'il est de règle que l'architecture d'un édifice soit adaptée à sa destination de telle façon que cette destination se dénonce d'elle-même au seul aspect de l'édifice, on ne saurait trop s'émerveiller d'un monument qui peut être indifi"éremment un palais de roi, une chambre des communes, un hôtel de ville, un collège, un manège, une académie, un entrepôt, un tribunal, un musée, une caserne, un sépulcre, un temple, un théâtre. En attendant.
c'est une Bourse. Un monument doit, en outre, être approprié au climat. Celui-ci est évidemment construit pour notre climat froid et pluvieux. Il a un toit presque plat comme en Orient, ce qui fait que l'hiver, quand il neige, on balaie le toit, et il est certain qu'un toit est fait pour être balayé. Quant à cette destination dont nous parlions tout à l'heure, il la rempHt à merveille; il est Bourse en France, comme il eût été temple en Grèce. Il est vrai que l'architecte a eu assez de peine à cacher le cadran de l'horloge, qui eût détruit la pureté des belles lignes de la façade; mais en revanche on a cette colonnade qui circuk autour du monument, et sous laquelle, dans les grands jours de solennités religieuses, peut se développer majestueusement la théorie des agents de change et des courtiers de commerce. »
Il était assez naturel, en somme, que le grand prêtre du romantisme attaquât avec cette violence un artiste dont les tendances étaient aussi résolument classiques. C'est de même à l'exemple et selon les leçons des anciens que La Barre avait conçu sa colonne de Boulogne, « destinée d'avance à être le témoin historique de la descente qui n'eut pas Heu «, et que l'architecte ne put achever qu'après une assez longue interruption des travaux.
A Boulogne aussi, il a bâti une salle de spectacle qui lui valut, dit Quatremère, « un triomphe », et qui montra ce qu'en ce genre « il aurait été capable de faire ailleurs et en plus grand ».
En Molinos, le dernier venu à l'Instiiut dans le groupe d'architectes qui pour le moment nous occupe, nous retrouvons un de ces artistes à qui la consécration académique n'a été accordée que fort tard. Il était, lors de sa nomination, dans sa quatre-vingtième année. Il avait eu longtemps pour constant collaborateur Le Grand, formant avec lui une association analogue en plus d'un sens à celle de Percier et de Fontaine. Mais, au vif regret de la Classe des Beaux-Arts, qui eût souhaité de pouvoir l'admettre dans son sein, Le Grand était mort en 1807. Quatremère semble discrètement indiquer que ce fut surtout à son souvenir, comme par une sorte de compensation posthume, que Molinos dut sa tardive élection.
Dans une lecture faite à l'Institut par Raymond, l'un des architectes étudiés dans notre premier volume, nous avons trouvé un grand éloge « des citoyens Le Grand et Molinos », vantés avec chaleur pour leurs « talents distingués ». Ces « talents distingués » paraissent avoir appartenu pour la meilleure part à Le Grand, homme de savoir et de pensée, auprès duquel le rôle dévolu à Molinos était principalement celui d'un praticien, d'ailleurs fort capable, utile et actif.
Molinos a déployé ses mérites de constructeur dans ses travaux, techniquement fort ingénieux, à la Halle aux blés, ainsi que dans l'érection de la Salle Feydeau, très favora-
blement appréciée, en ce temps-là, par les connaisseurs. Son sens de décorateur, il le prouva dans l'aménagement du vaste salon de l'Hôtel Marbeuf. Il eut aussi à en faire fréquemment l'emploi dans les arrangements motivés par les fêtes données à l'Hôtel de Ville. « Inamovible, disait-on plaisamment de lui à ce propos, toujours fixé dans son poste, il vit paraître, figurer et disparaître plus d'un préfet, »
Il ne faut pas oublier ses travaux d'ordre administratif, le marché Saint-Honoré, le marché Popincourt, les nombreuses fontaines posées sous sa direction, etc.
Enfin, architecte du Muséum, il y éleva le grand bfitiment, heureusement conçu et disposé, de la nouvelle ménagerie.
GRAVEURS : Boucher-Desnoyers (1779-18,57). — Galle (1761
1044). — TaRDIEU (1756-1044). — RiCHOMME (1785-1849).
Nous passons à la section de Gravure, qui va, pour le moment, nous fournir quatre noms, et tout d'abord celui d'un artiste de premier ordre, Boucher-Desnoyers. Né riche, et d'une famille qu'Halévy, dans son « éloge », a qualifiée de « patricienne », il montra de bonne heure une véritable passion pour l'art, dessinant d'après les tableaux, statues, estampes, placés devant ses yeux. Dès lors il cherchait à graver, se servant à cet effet d'un clou, d'une pointe quelconque, et employant de petites plaques de métal « qu'il se procurait à grand'peine ». Il fit ensuiic, en partie sous la direction de Le Thière, des études sérieuses, se préoccupant de l'anatomie, s'exerçant avec goût et dextérité dans la peinture à l'huile, l'aquarelle, la miniature.
Il paya, en sa première production, un tribut au mauvais goût alors régnant, en gravant une petite estampe dont Halévy rapporte ainsi le thème : « Une jeune fille, éveillée au milieu de la nuit, s'est levée à la hâte, dans le plus
DES BEAl'X-ARTS. I03
simple appareil. Elle a allumé une bougie, et, dans son trouble, elle protège la flamme vacillante d'un pli du seul vêtement qui la couvre. » Cette composition obtint un succès immense.
Fort heureusement, Boucher-Desnoyers ne tarda pas à se tourner vers un art plus élevé. Son talent se transforma sous l'influence des œuvres de Raphaël, et aussi, d'après M.Delaborde, de celles des sobres et puissants graveurs du dix-septième siècle. La planche de la Belle Jardinière lui fut commandée, pour le Musée, par Louis Bonaparte, ministre de l'Intérieur. Au Salon de i8o3, il remporta la grande médaille d'or. Le pape Pie VII, alors à Paris, ayant visité le Salon, se montra vivement frappé de cet ouvrage. L'Empereur en fut informé, et, lorsque le pontife rentra dans ses appartements, il y trouva, magnifiquement encadrée à ses armes, une des meilleures épreuves de cette belle gravure.
Nous signalerons encore, sur la liste des productions de Boucher-Desnoyers, la Vierge à la chaise, la Madone de-Foligno, laVierge au Linge, la Vierge de la maison d'Albe, d'après Raphaël, et la Vierge aux rochers, d'après Léonard de Vinci. On considère souvent comme son chef-d'œuvre la Transfiguration, pour l'exécution de laquelle il fit un voyage spécial en Italie. « Cette fécondité, dit M. Georges Duplessis, est surtout surprenante lorsqu'on examine attentivement les estampts de Boucher-Desnoyers traitées dans leurs moindres parties avec une étonnante précision, une délicatesse minutieuse. » Il ajoute qu'en particuHer les pein-
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tures de Raphaël « n'avaient jamais eu d'interprète aussi consciencieux, aussi fidèle », que « jamais elles n'avaient, été mieux traduites. »
Des éloges du même ordre seraient dus à son EIie:(cr et Rebecca, d'après Poussin.
Ce fut sur la demande de Gérard qu'il grava son Bélisaire, ses portraits du Roi de Rome et de Talleyrand, entreprises où il lit preuve des qualités les plus rares. Il lit aussi, d'après le même peintre, la gravure d'un portrait de l'Empereur, Mais ayant été malade, il ne put terminer son œuvre pour l'Exposition. Napoléon étant venu, demanda au graveur à voir son ouvrage, qu'il s'attendait à trouver au Salon. Boucher-Desnoyers dut avouer que son travail n'était pas achevé, « Je le regrette, dit l'Empereur; cette croix vous était destinée », et il remit dans l'écrin une croix de la Légion d'honneur qu'il venait d'en tirer. L'artiste ne devait recevoir enfin cette récompense que vingt ans plus tard.
Dans la dernière période de sa vie, il alla en Allemagne pour copier et graver la Madone de Saint Sixte, conservée à Dresde, A son passage à Berlin, il fut très favorablement accueilli. L'Académie de Prusse se l'associa par un vote unanime. De plus, il fut invité à dîner chez le roi, à Sans- Souci, où il se trouva, à table, placé entre Cornélius et Thorvaldsen.
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Le premier élu, après lui, dans la même section, fut un remarquable graveur de médailles. Galle. — Nous avons, à propos de Jeuffroy, rencontré, dans un texte contemporain, l'expression de cette idée que rien n'est plus durable que les productions de cette branche spéciale de l'art de la gravure. C'est la même pensée qui a inspiré à Edmond About cette jolie boutade : « Savezvous, écrivait-il, quels sont les artistes dont les ouvrages ont le moins à craindre du temps ? Les graveurs en médailles. Les pastels et les dessins passent comme les roses; les lithographies et les eaux-fortes se roulent en cornets ; les marbres sont mis dans les fours à chaux ; les ivoires se subdivisent en cure-dents ; les bronzes se fondent pour faire
des sous » Au milieu de cette destruction générale, seule
la médaille résiste et demeure.
Parmi les médailles de Galle, nous en désignerons particulièrement deux, où se manifestent avec éclat ses qualités exceptionnelles de composition, la beauté et la finesse de sa manière, sa science d'exécution. L'une est relative à la Conquête de la Haute-Egypte. Sur la face on voit une superbe et caractéristique tête d'Isis, de profil, tournée à gauche. Sur le revers, plus ou moins imité des monnaies de la ville de Nîmes, frappées au temps d'Auguste, est un crocodile enchaîné à un palmier. L'autre médaille appartient à cette « histoire en bronze » de l'Empire dont parlait Raoul
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Rochette. Elle se rapporte à la victoire de Fricdland. Mais le revers seul est de Galle; la face est due à Andrieu. Sur ce revers, Napoléon, en costume héroïque grec, debout sur un champ de bataille jonché de cadavres, remet son épée dans le fourreau. D'un côté, une branche d'olivier; de l'autre, la torche de la Discorde renversée et prête à s'éteindre.
On trouvera la reproduction et le commentaire de ces deux pièces dans le Trésor de Kuinisnialiqiic et de Glyptique.
Galle n'avait été, à ses débuts, qu'un ouvrier. Apprenti, à Lyon, dans une fabrique de boutons, il cultivait de son mieux, en suivant les cours publics de dessin, les dons qu'il sentait en lui.
Il lui arriva, dans sa jeunesse, une aventure désagréable. Venu à Paris, en 1776, il eut la naïveté de se fier aux décevantes promesses d'un « racoleur ». Ayant signé un engagement, il fut envoyé à Saint-Denis, et employé aux plus rudes travaux. Heureusement, son père réussit à obtenir sa radiation des contrôles militaires. Il put retourner à Lyon, et rentra dans la fabrique où il avait été précédemment employé. Associé bientôt à la direction de cette entreprise, il en devint, après la mort de son patron, le seul maître, et grava alors non plus seulement des boutons, mais aussi des cachets, des timbres, etc., du goût le plus pur et le plus délicat.
Ce fut en i 792 qu'il composa sa première médaille, une tête de la Liberté. Bientôt après il en fit une autre, pour le
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Comité de Salut public, sur cette donnée : Hercule terrassant rhydre.
Lié avec Dupré, son compatriote, qui lui lit avoir des travaux à la Monnaie, il eut, malgré son habileté déjà considérable, le courage de se remettre quelque temps « à l'école » en entrant dans l'atelier de Chaudet. Denon ne tarda pas à le distinguer, et le favorisa dans sa carrière, qui fut laborieuse et brillante. Aux œuvres de lui que nous avons déjà citées, joignons la mention des suivantes : la Prise de Vienne, la Prise de Presbourg, le Débarquement de Bonaparte à Fréjus, Icna, Wagram, le Mariage de l'Euipereur, etc.
Sous la Restauration, il a gravé le « Timbre », et composé, avec beaucoup de style, le billet de banque de cinq cents francs.
Nous quittons la « médaille » pour revenir à la « planche », en abordant Tardieu, « préoccupé surtout, a dit M. Delaborde, de l'élévation du style et de la fermeté virile de l'exécution », et qui, écrit ailleurs le même auteur, se recommande « par une méthode sévère d'exécution et une rectitude de burin héréditaires dans sa famille », Il sortait, en effet, d'une famille de graveurs dans laquelle nous trouvons tour à tour Nicolas-Henri, excellent élève de Gérard Audran, et sa femme Marie-Anne, également distinguée par son talent ; Jacques-Nicolas, qui a gravé
des portraits et des tableaux d'après Téniers, le Guide, etc, et sa femme Elisabeth-Claire; Charles-Jean, élève de Regnault pour la peinture et graveur de mérite ; Pierre- François, auquel on doit Pcrscc cl Andromède et le Jugement de Paris d'après Rubens,
De cette même famille intéressante sont sortis Antoine- François Tardieu, graveur-géographe, dont les cartes sont réputées pour leur fini précieux ; Ambroise, qui s'exerça dans le même genre, non sans abuser un peu de sa f^icilité ; un autre Ambroise, le grand médecin et professeur dont le nom est resté illustre ; Eugène-Amédée, géographe, dont la femme se fit connaître comme pianiste et compositeur ; Alexandre, littérateur ; Jules-Romain, littérateur et libraire ; enfin Armand-Louis, avocat, qui se fit naturaliser belge, publia de savants travaux de jurisprudence et d'économie politique, et s'intéressa spécialement aux questions relatives à la propriété littéraire et artistique.
Chez Pierre-Alexandre Tardieu, celui qui, pour le moment, est en cause, on a loué principalement la souplesse avec laquelle il s'entendait à rendre la manière et le style propres de chacun des peintres qu'il traduisait à l'aide du burin. Avec les moyens assez réduits dont son art dispose, il arrive à donner l'effet général d'une toile, à en faire deviner l'éclairage et le coloris. Parmi ses œuvres, qui ne sont pas fort nombreuses, nous signalerons son Samt Michel, d'après Raphaël, sa Communion de Saint Jérôme, d'après le Dominiquin, sa Marie- Anloinclle, d'après
Mme Vigée-Lebrun, et surtout son Comte d^Ai imdel, d'après Van Dyck. C'est, a dit M. Georges Duplessis, « un des ouvrages les plus remarquables de l'école française.... Cette estampe, ajoute-t-il, exécutée uniquement au burin, rend admirablement la couleur vraie et harmonieuse du grand peintre flamand, et les procédés du graveur, pour obtenir ce résultat, sont les mêmes qu'employait Gérard Edelinck dans les superbes portraits qui seront toujours l'objet de l'admiration générale ».
« Graveur des plus habiles », a-t-on dit de Richomme, qui parvint à l'Institut en 1826, quatre ans après Tardieu. D'abord peintre, puis, pour la gravure, élève de Coiny, il étudia beaucoup, à Rome, Raphaël, d'après lequel il a gravé la Vierge de Loretîe, Adam et Eve (fresque du Vatican), le Triomphe de Galathée, une Sainte Famille, la Vierge au livre, etc.
Il a aussi interprété des œuvres de ses contemporains, Ingres,' Gérard. C'est d'après une composition de ce dernier que, pour la superbe édition donnée par M. de Souza des Lusiades, de Camoëns, il a gravé Téthys couronnant Vascode Gama et l'encourageant dans ses découvertes.
Sans fadeur aucune, Richomme arrive aisément, dans ses ouvrages, à de beaux effets de douceur et d'harmonie. Il a pour caractéristiques l'élégance, la grâce. Très adroit dans sa pratique, d'un goût aussi délicat que savant.
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il prête, en particulier, au corps féminin, un charme extrême. Nous ne savons si ses œuvres sont, encore aujourd'hui, très recherchées des connaisseurs. Ce qui est sûr, c'est que le nom de cet artiste instruit, ingénieux et brillant, mérite de n'être pas mis en oubli.
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COMPOSITEURS : Cherubixi (1760-1842). — Lesueur (1760-
1837).— BeRTON (1766- 1844).— CaTEL (177.3-1830). — BOIELDIEU (1775- 1834). — AUBER (1782- 1 871).
Dans la section de musique, nous trouvons, dès 1816, Cherubini, à propos duquel Halévy a écrit ces lignes d'une parfaite justesse : « Quelle que soit l'opinion que l'on ait de son génie, on ne peut nier que son nom ne soit grand et illustre. Parmi les noms écrits au sanctuaire des arts, il est un des plus vénérés. » Ce musicien, du plus haut mérite, né à Florence, et devenu plus tard Français, avait été l'élève de Sarti, et « c'est à lui sans doute, écrit un des plus récents historiens de l'art, qu'il a dû sa maîtrise absolue dans le style polyphonique «. Tout d'abord compositeur italien, travaillant pour le théâtre, Cherubini remporta, sur quelques-unes des principales scènes de la Péninsule, tie très brillants succès. Quand il arriva à Paris, en 1 788, il tombait au milieu des querelles, à ce moment très passionnées, des partisans respectifs de Gluck et de Piccinni.
Il eut l'heureuse chance, selon un de ses biographes, de
composer alors des œuvres qui parurent nouvelles « à la fois aux Gluckistes et aux Piccinnistes. » Sa manière, jusquelà surtout vive et légère, s'agrandit, prit plus de largeur, de puissance et de fermeté. Il donna successivement, aux applaudissements des connaisseurs, Déniophon, Lodoïska, Elisa, Médée, l'Hôtellerie portugaise, Emma, les Deux journées, Anacréon, le ballet d'Achille à Scyros, etc. La liste de ses productions dramatiques s'est complétée plus tard par Faniska, créée à Vienne, au théâtre de la Porte de Carinthie, et fort admirée par Haydn et Beethoven, par Pimmalione, les Abencérages, Blanche de Provence, Ali- Baba, etc.
A propos des Abencérages, montés en i8i.3, rappelons que l'Empereur, avec l'Impératrice, assista à la première représentation de cet ouvrage, la veille même du jour où il partit pour aller combattre les armées alUées, sur lesquelles il n'allait pas tarder à remporter les victoires de Lutzen et de Bautzen.
On sait d'ailleurs que les rapports furent généralement médiocres, et quelquefois tendus entre Cherubini et l'Empereur. Il existe sur ce point toute une série d'anecdotes qu'on trouve partout, et que nous considérons comme trop connues pour juger utile de les relater ici.
Il y a, incontestablement, de fort précieuses qualités dans tout ce répertoire dramatique de Cherubini, mais, comme l'a fait remarquer avec raison Loménie, « de tous ces ouvrages, dont quelques-uns firent une sensation profonde à leur apparition, pas un ne s'est maintenu au
théâtre », du moins en France, car, en Allemagne, on a continué à jouer les Deux Journées (devenues le Porteur d'eau), Médée, et, peut-être même, quelques autres œuvres du maître. Loménie, dans l'écrit que nous venons "de citer, se demande comment on doit expliquer cette disparition, sur la scène française, des ouvrages de Cherubini, s'il faut la regarder simplement comme un effet « de la fragilité des gloires musicales et des variations de goût en cette matière », ou si elle n'est pas plutôt imputable au manque de « et je ne sais quoi que ne donne pas la science la plus parfaite du contrepoint ». Ce qui est sûr, c'est que, de toutes ces partitions délaissées, on pourrait extraire des pages remarquables. C'est ce que constate Denne-Baron, auteur d'une des meilleures monographies que l'on ait consacrées à Cherubini. A propos des Abencérages, en particulier, il dit à bon droit : « L'air : Suspende^^à ces murs mes armes, ma bannière (on l'exécute encore fréquemment aux concours de chant du Conservatoire) est une des plus belles choses dont la musique dramatique ait eu à s'enorgueillir depuis Gluck; rien de plus vrai, de plus profondément senti, de plus noble et de plus touchant à la fois. »
Mais c'est dans la musique religieuse que Cherubini a marqué sa trace de la façon la plus durable. Sur ce terrain, il est égal aux plus grands. Un critique allemand contemporain a qualifié de « merveilleuse » la messe en fa, composée au château de Chimay, modèle, a-t-on dit, de « l'art contrapontique le plus grand et le plus pur. » Ses autres messes, ses deux Requiem, ses motets, etc., sont, sous leur
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forme non moins savante, les fruits d'un art aussi vigoureux et délicat.
D'abord professeur au Conservatoire, où son élève favori fut Halévy, Cherubini, comme nul ne l'ignore, en devint le directeur. Ses appointements de professeur s'étaient élevés à trois mille francs. Quand il fut commis à la direction de l'établissement, il toucha à ce titre huit mille francs de traitement, avec une indemnité de logement de quinze cents francs (puis postérieurement, en 1 841, dix mille francs tout compris). Il occupait alors un appartement situé au troisième étage d'une maison qui portait en ce temps-là le numéro 19 dans la rue du Faubourg-Poissonnière. Il prenait ses fonctions très au sérieux, se préoccupait de la discipline et de l'exactitude; on le rencontrait constamment « dans les classes, au pensionnat, dans les bureaux, sa montre à la main ». Cependant, Pastou, qui fut professeur dans la maison à cette époque, assure que malgré son indiscutable énergie, il ne fut pas, de tout point, un bon administrateur, à cause de son « entêtement modèle » et de ses « préventions » qui, dit-il, « ont souvent occasionné de grands dommages aux artistes et à l'école »,
Cherubini était enclin à de véritables manies. Il ne consentit jamais à se séparer du petit piano de Sébastien Erard, « à cinq octaves et demie », qui, depuis un grand nombre d'années, lui servait à composer toute sa musique. Lorsque, par suite de quelque invitation, il allait à la campagne, il faisait démonter, pour l'emporter avec lui, cet nstrument, qui légué par lui à Pierre Erard, est allé enri-
chir une collection où figuraient déjà les clavecins de Gluck et de Piccinni.
Bien doué en beaucoup de choses, même en dehors de la musique, Cherubini dessinait avec talent. Un jour il crayonna sur une feuille de papier un paysage dans le style de Salvator Rosa, un site abrupt hérissé de rochers. David, ayant vu cet essai, écrivit au-dessous : « Admirable, en vérité. Courage! » Dans d'autres dessins de lui, une série de figures tracées à la plume, des amateurs exercés crurent reconnaître le « contour serré des vieux maîtres florentins. »
Célèbre, et particulièrement respecté des artistes, investi de hautes distinctions officielles (il fut le premier musicien élevé, dans la Légion d'honneur, au rang de commandeur), Cherubini était néanmoins, à l'occasion, capable de modestie. Un jour, à une répétition de la Société des Concerts, on allait exécuter un fragment de son Hôtellerie Portugaise, immédiatement après un morceau de Beethoven. « Je vais, s'écria-t-il, paraître un bien petit garçon! »
Miel a dit que, « comme homme, il a été jugé diversement, ce qui s'explique par les inégahtés de son humeur, et les anomalies de son caractère » . Il lui arrivait parfois d'être ingénieusement aimable, comme il le fut par exemple à l'égard d'Ingres. Pour remercier le peintre de l'admirable portrait qu'il avait fait de lui, « sur des paroles italiennes dont il était lui-même l'auteur, et qui s'adressaient nominativement à Ingres, il lui envoya un canon à trois voix où respire toute la grâce du sentiment qui l'a dicté » . Mais c'étaient là, de sa part, des exceptions bien rares. En
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général, il était dur, froid, désagréable. Alphonse Karr a conté l'histoire de l'infortuné qui, s'étant un jour trouvé à table en face de ce « vieillard à l'air refrogné », avait demandé qui il était, et, lorsqu'on lui répondit : Cherubini, avait entendu : Cest Rubini. Après le dîner il s'approche de Cherubini et lui dit gentiment : « Il faut avouer, monsieur, que vous ne paraissez pas votre âge à la scène. Est-ce que vous n'allez pas nous chanter quelque chose tout à l'heure? » Cette méprise, qui eût égayé un autre, ne fit pas rire l'homme « féroce », comme on l'appelait, qui, après avoir jeté au pauvre diable un regard « froid et mortel comme une pointe d'acier », lui tourna brutalement le dos. En somme, la manière d'être habituelle, âpre et chagrine, de Cherubini est assez bien résumée dans ce trait qu'a rapporté Adolphe Adam. Un graveur ayant exécuté, d'après lui, une médaille, crut bien faire en lui en apportant quelques exemplaires, afin, disait-il, qu'il pût les donner « à ses parents et à ses amis ». A quoi Cherubini se borna à répondre sèchement : « Je ne donne rien à mes parents, et je n'ai pas d'amis. »
« Il a fondé en France le style religieux expressit, inconnu avant lui. » Ces paroles ont été prononcées par Elwart, en i852, lors de l'inauguration, à Abbeville, de la statue de Lesueur. En cette occasion, disons-le en passant, on exécuta une cantate d'Ambroise Thomas, si heureuse-
ment conçue et traitée, grâce à la souplesse de plume de l'auteur, si bien en situation, qu'elle donna, dit-on, aux auditeurs, l'illusion du style même, large et simple, de Lesueur,
Comme le disait Elwart, c'est peut-être surtout dans le style religieux que s'est distingué Lesueur. Sa production, en ce genre, est immense, et l'on n'a gravé qu'une assez petite partie des messes, oratorios, motets, etc., qu'il a composés. Berlioz, dans ses Mémoires, a parlé du regret qu'il éprouva à voir s'en aller l'admiration qu'il avait ressentie autrefois pour cette musique, à laquelle il reproche la pauvreté de sa trame, son imitation obstinée de l'ancien style italien, la « faiblesse enfantine » de son instrumentation. Cette critique sur « la pauvreté de la trame » n'a pas empêché le même Berlioz de louer ailleurs une des fugues de Lesueur, sur ces paroles : Quis enarrahit cœlorum gloriam? comme un chef-d'œuvre de style, et de « science harmonique ».
Notons que la révélation du charme et de la puissance de l'harmonie proprement dite s'était faite à l'esprit de Lesueur — qui, par parenthèse, descendait d'Eustache Lesueur, le grand peintre du dix-septième siècle — dès sa première enfance, à l'audition des instruments, jouant « en parties » d'une musique militaire : « Oh ! mon Dieu! s'était-il écrié, plusieurs airs à la fois! »
On peut sans doute, quant à la technique, formuler bien des réserves sur la musique de Lesueur. Mais ce que l'on ne peut nier, c'est qu'elle est constamment empreinte d'un haut caractère, qu'elle témoigne d'une recherche passionnée
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et souvent curieuse de la grandeur. C est ce qu'exprimait fort bien son ami l'avocat Ducancel, dans un des Mémoires qu'il composa pour lui : « Plein, dit-il, de l'idée d'ennoblir son art, il s'est particulièrement attaché à lui découvrir des faces augustes et imposantes, de vastes et profondes perspectives, et un plus grand accroissement de puissance. » Dans l'extrême simplicité de ses combinaisons, cette musique, en effet, est souvent extrêmement imposante. Voilà ce qu'indiquait Choron, au sortir de la Messe du Sacre en s'écriant : « C'est une musique en pierre de taille. » Les documents contemporains nous apprennent qu'aux répétitions les morceaux religieux de Cherubini, d'un art autrement nourri, savant, flexible, étaient bien plus goûtés des musiciens de l'orchestre, mais qu'aux exécutions solennelles, les pages de Lesueur, en leur austère nudité, reprenaient l'avantage. Somme toute, Gounod a traduit une impression juste en langage excellent lorsqu'il a dit : « Les fresques du Moyen Age, et ces mosaïques byzantines d'une si étrange grandeur peuvent donner une idée du caractère des œuvres de Lesueur. » Son art a quelque chose du charme à la fois naïf et sévère des primitifs.
Dans le genre dramatique, Ossian, on les Bardes, a été le succès le plus prononcé de Lesueur. Mais dans ses œuvres précédentes, il avait déjà obtenu une assez vive réussite. Son coup d'essai, à la scène, avait été la Caverne. Il était, au moment où il venait de composer cet ouvrage, encore si novice, si timide, qu'aux répétitions, à Feydeau, il n'osait risquer des observations, il n'adressait à ses interprètes que
des compliments, si bien qu'à la fin Cherubini, présent, cédant à son impatience accoutumée, dit au jeune auteur : « Vous savez bien faire la musique, mais vous ne savez pas aussi bien la faire exécuter; » puis, s'emparant du pupitre, il fit, d'un bout à l'autre, répéter l'ouvrage, qui, sous l'impulsion de cette main vigoureuse, remporta un succès
complet.
Les contemporains ont particulièrement remarqué les couplets de Léonarde, l'air de Séraphin, celui de Rolando, dans cette Caverne, à la composition de laquelle se rattache un souvenir assez amusant. Quand Lesueur l'écrivit, il habitait chez son protecteur, M. de Champigny, qui, sachant qu'il passait, sans se soucier de sa santé, ses nuits au travail, finit, après lui avoir fait d'inutiles remontrances, par prescrire à ses domestiques de ne laisser de lumière au jeune homme que de quoi l'éclairer, au plus tard, jusqu'à minuit. Or, un soir, la lumière, grâce à cette disposition, s'éteignit juste au moment où Lesueur commençait à écrire le plus long des chœurs de voleurs que renferme la Caverne. Il était désolé de ne pouvoir, faute de luminaire, fixer son inspiration. Que faire? Il s'avise heureusement qu'il y a encore, dans la cheminée, deux tisons mourants. Il prend le soufflet et les ravive, puis, se couchant sur le ventre, devant le foyer, il se met bravement à écrire à la faveur de ce singulier éclairage. S'étant levé par hasard, M. de Champigny vit de loin, à travers les vitres, le reflet de cette flamme, et, inquiet, il appela ses domestiques et monta chez Lesueur. La porte ouverte, et l'ayant aperçu
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à plat ventre sur le parquet : « Se serait-il trouvé mal ? » s'écria-t-il. Puis le voyant la plume en main, il demanda : « Que faites- vous là? — Moi, dit Lesueur, je fais la Caverne. »
A la Caverne succédèrent, au théâtre, Paul et Virginie où un enthousiaste célébrait avec emphase « un hymne au soleil, ayant tout l'éclat, toute la chaleur de cet astre vivifiant », puis TéUmaque, écrit en trois mois et où firent sensation « la fière beauté de Mme Scio, vêtue en Diane chasseresse », et « son superbe emportement dans le rôle de Calypso » .
Quant aux Bardes^ nommés ci-dessus, on y loua principalement l'air d'Hidala, l'air « si bien chanté par Mlle Armand » :
Ah ! pour moi ce jour est prospère,
le Songe d'Ossian, « dans lequel les harpes produisent un magnifique effet », les airs de danse, et le grand chœur :
Oui, que le chant vienne embellir nos jeux; Que du chasseur il anime l'adresse.
L'Empereur et, depuis, Charles X, demandaient toujours que l'on jouât ce morceau à leurs dîners du grand couvert.
On a souvent raconté l'histoire de la tabatière qu'après les Bardes le duc de Frioul apporta à Lesueur de la part de Napoléon, tabatière remplie de billets de banque « pour payer le papier à musique ». L'Empereur lui-même avait
dit au maître que ses deux premiers actes étaient beaux, et le troisième incalculable.
Très attaqué par certaines gens, Lesueur avait aussi des partisans fanatiques, tels que ce poète du temps qui, après le succès de l'opéra, disait au compositeur, par allusion à ses ennemis :
Agite tes lauriers. Tu triompheras d'eux Comme Ossian des Scandinaves !
On a appelé parfois Lesueur le précurseur de Berlioz. Fouque a signalé entre eux plusieurs rapports, les uns importants, par exemple la recherche fréquente, commune à l'un et à l'autre, des tonalités anciennes; les autres accessoires, comme ce fait qu'ils se sont tous deux abstenus d'écrire jamais une ligne pour le piano. Lesueur a également précédé Berlioz en ayant, le premier de tous les compositeurs, recours au triplement de Vf et du p, pour indiquer les mesures extrêmes du pianissimo et du fortissi)iw. C'était, pour ainsi dire, renchérir sur le superlatif lui-même. Il était d'ailleurs en bien des choses ce que l'on nomme un original. Fuyant parfois toute société, il se livrait à des méditations prolongées, à d'infinies rêveries qui à la longue étaient devenues pour lui un impérieux besoin.
Ecrivain, il ne manquait pas de verve, comme peut le prouver ce passage de sa lettre à Guillard : « L'école italienne ! L'école itaHenne !.... Gluck lui-même a le plus souvent écrit ses tragédies si fortement dramatiques avec l'ordre et l'attrait de cette école.... L'école italienne!... elle
répandra sa mélodie, son charme irrésistible, son attrait tout-puissant sur le nerf et l'énergie de la musique allemande, sur la majesté solennelle des morceaux d'ensemble français,... L'école italienne!.... Des trois écoles elle n'en fera qu'une, peut-être la plus étonnante qui ait jamais existé ! »
Ailleurs, il écrit avec ingéniosité : « Les paroles de l'Église mises en musique peuvent être comparées aux habits sacerdotaux qui, sans changer de formes, prennent cependant une couleur particulière à chaque solennité. » Enfin, rien n'est, à un certain égard, plus frappant que les lignes suivantes, où il prévoit, pour ainsi dire, ce qui allait par la suite se produire avec les poètes-musiciens, tels que Berlioz, Wagner, et un grand nombre des artistes d'aujourd'hui : « Oh ! s'il était permis au musicien de composer ses paroles ! Dieu ! que ne pourrait-il pas faire ! Quel vaste champ ! Quelle mine féconde où l'on n'aurait point encore fouillé ! Quels grands sujets ! Quelle immense carrière où ne serait encore entré aucun athlète ! Enfin quels effets surprenants et au-dessus de l'humaine imagination ! »
Sur Berton, académicien, comme les précédents, de 1816, Halévy a écrit quelques pages charmantes, dont le ton bienveillant se relève, ça et là, d'une malice discrète. C'est ainsi qu'il explique que Berton, passé dans la dernière partie de son existence au rang d'oublié, « assista de son
vivant à ses propres funérailles ». Il en était alors réduit à «jouir de ses succès d'autrefois», dont il conservait précieusement le souvenir « non par coquetterie, encore moins par orgueil, mais par hygiène » .
On sait, ou plutôt on ne sait plus que Berton avait fait cinq oratorios, des cantates, quatre ballets et quarante-huit opéras, dont deux surtout, Aline et Montana et Stéphanie, obtinrent un grand succès. Il y a delà grâce, une véritable abondance de motifs faciles et heureux, dans Aline, que l'auteur composa sans le secours de son piano, car il avait été obligé, pour vivre, de vendre cet instrument, tant il se trouvait, à ce moment, dans une situation précaire !
Quant à Montano et Stéphanie, Halévy qualifie cet ouvrage de bel opéra. « Le sujet, continue-t-il, n'est autre que l'épisode d'Ariodant, tiré de l'Arioste ; il fut d'abord offert à Grétry, qui refusa de s'en charger et indiqua, pour le mettre en musique, le petit Berton, que l'auteur et les comédiens trouvèrent d'abord trop jeune ; il n'avait pas trente ans ! L'ouvrage portait-il dès ce moment ce titre? Berton se nommait Montan, sa fille se nommait Stéphanie ; fut-ce pour flatter, pour encourager le compositeur qu'on mit l'opéra sous ce double personnage ? Était-ce une précaution pour dérouter les chercheurs de sujets, précaution qui n'empêcha pas Hoffmann et Méhul de faire en même temps un Ariodant sous son vrai nom ? »
Blaze de Bury a, dans la Revue des Deux Mondes, traité Berton de « ganache », ci propos de l'opposition acharnée
qu'il fit à Rossini, dédaigneusement appelé par lui « Monsieur Crescendo ». Non sans quelque naïveté, ce semble, il attribuait à la vogue toujours croissante du Barbier l'insuccès de sa propre Corisandre. Il a, en 1822, écrit un opuscule, intitulé : De la musique mécanique et de la musique philosophique, qui est rempli d'allusions malveillantes à Rossini et à son école. Chez le maître et ses élèves, qu'il nomme, par dérision, « nos modernes Amphions », il raille les « modulations ambitieuses, les transitions extraordinaires, l'incohérence des rythmes, la tournure maniérée des mélodies, la profusion incommensurable des doubles croches, soutenues dans leur feu de file par celui de la grosse artillerie des trompettes, trombones, timbales ». Il s'en prend surtout à « la roulade », qui, « maintenant, dit-il, est tout en musique ».
Il y a d'ailleurs, dans cet écrit, des pages curieuses, celles, notamment, où il passe en revue les grands compositeurs, Pergolèse, Jomelli, Cimarosa, sans oublier Gughelmi et Sarti, dont il assure que « la belle Ausonie citera toujours les noms avec orgueil da.ns les fastes de sa gloire musicale ». Haydn est pour lui « un Orphée » et Mozart « un Protée ». Ce «grand peintre », dit-il, au sujet de ce dernier, « a sur sa palette toutes les couleurs, toutes les teintes ; dans ses admirables conceptions, Raphaël pour le dessin, il a l'expression, l'énergie du Poussin, et le coloris de Rubens », et cà l'égard de l'homme qu'il vient ainsi de comparer déjà simultanément à Raphaël, au Poussin, à Rubens, il conclut d'une manière assez imprévue, en dé-
clarant que, par-dessus le marché « il fut, il est Je Michel- Ange de la Musique ».
Ce ne fut pas seulement en prose, mais aussi en vers que Berton fit la guerre au triomphant maître de Pesaro. Il publia dans le Nain Jaune une romance dont le refrain
Nous n'avons plus Sacchini, Nous n'avons plus Piccinni, Mais nous avons Rossini
se terminait par la traditionnelle apostrophe que la populace des rues de Paris jette aux masques en temps de carnaval. Une autre fois, il adressa à Boieldieu une épître où il est question des foux {sic^ « amateurs exclusifs des roulades » , admirateurs d'un « pompeux et lourd charivari » et « du terrible îrombon » [sic^ Il prétend que ces égarés veulent offrir le génie de Mozart « en holocauste à la jeune ItaHe », qu'ils veulent.
Ennemis né des chants descendus de l'Eden, Tenter pour leur Patron de détrôner Haidcii (sic).
Toujours fidèle à son vocabulaire mythologique, il ne consent à voir, en ceux qui ne sont pas de son avis, que des « Midas ».
Que l'on nous permette, en finissant, de donner place à une remarque que n'a pas négligée Halévy, et qui a trait à l'influence du nombre 7 dans l'existence et la carrière de Berton. En effet, il naquit le 17 septembre 1767, fit représenter son premier ouvrage en 1787, mourut à 77 ans, et,
dans son nom Henri-Martin Berton, on comptait exactement dix-sept lettres.
Lorsqu'il s'agit, en I017, de pourvoir au remplacement de Monsigny, l'élection fut une des plus laborieuses dont on ait gardé le souvenir à l'Institut. Trois candidats se trouvaient en présence, Nicolo, Boieldieu et Catel. Il n'y eut pas moins de douze tours de scrutin. A partir du neuvième, la lutte se circonscrivit entre les deux derniers concurrents, à chacun desquels le dixième et le onzième tour donnèrent dix-sept voix. Au douzième tour, une voix demeurée jusque-là obstinément fidèle à Nicolo, vint enfin se joindre aux suff"rages déjà groupés sur le nom de Catel, qui, de cette manière, fut élu.
Si Catel est resté connu, il le doit principalement à son Traité d-harmonie, « qui pendant vingt ans, dit Hugo Riemann, a fiiit règle au Conservatoire de Paris ». C'est au reste en quelque sorte officiellement que Catel avait été chargé, par l'assemblée des professeurs du Conservatoire, de composer cet ouvrage, un peu sommaire, mais clair et bien conçu, dont le manuscrit original a fliit tour à tour partie des riches bibliothèques de Pernc et de Fétis.
D'un caractère particulièrement estimable et sûr, Catel a joui, en son temps, de beaucoup de considération. Son talent de composition était réel. Il l'a prouvé dans sa musique de chambre, d'une facture correcte et serrée, ainsi
que dans les œuvres de circonstance qu'il produisit en vue de diverses fêtes nationales. Il fut un des premiers, en ces occasions, à n'employer, pour ces solennités de « plein air », que les instruments à vent, soit seuls, soit en accompagnement des chœurs.
Au théâtre, il n'obtint jamais de réussite bien franche, en dépit de la pureté d'écriture, de la justesse de déclamation que l'on observe dans sa Sémiramis, du style ferme et vigoureux de son Auberge de Bagnêres, de ses Bayadères et surtout de son IVallace, ou le Ménestrel écossais, que les connaisseurs d'alors jugèrent « coloré » et empreint d'énergie dans le sentiment dramatique.
Comme Berton, Catel était au nombre de ceux qui voyaient avec déplaisir le succès de Rossini. Il n'admirait que médiocrement la brillante musique de ce maître, et l'on rapporte qu'à propos d'une de ses plus célèbres partitions, il disait en pleine classe à ses élèves : « Rossini vient de faire un Othello; c'est un médiocre ouvrage, mais il y a un assez beau duo au second acte. »
Les deux candidats évincés lors de l'élection du successeur de Monsigny, Nicolo et Boieldieu, se retrouvèrent face à face, lorsqu'il s'agit, en 1 8 1 7, de remplacer Méhul. Boieldieu l'emporta. Encore écarté cette fois, Nicolo en conçut un chagrin qui, dit-on, fut en partie cause de sa mort, survenue l'année d'après.
On peut diviser en trois parties la carrière de Boieldieu. La première est celle de ses heureux débuts, dans les salons, où ses romances furent mises à la mode par Garât, et au théâtre, où, en particulier, Zorahne et Zulnare lui firent, à vingt-trois ans, une réputation brillante. La seconde période correspond à son séjour en Russie, comme compositeur de la Cour. On a dit qu' « aucun des opéras qu'il fit alors représenter n'eut de succès durable « ; il conviendrait toutefois peut-être de faire une exception pour la Jeune Femme colère, qui, lorsqu'à son retour elle fut montée à Paris, fut accueillie très favorablement'j ainsi que le prouve un article de la Ga'^ette de France. « L'ouvrage, y lisons-nous, est, par la richesse de la facture et l'élégance des détails, digne d'un élève de M. Cherubini. » L'auteur achevait son compte rendu en disant assez ingénieusement : « Ce nouvel ouvrage de M. Boieldieu, sans mériter d'être mis absolument sur la même ligne que l'Irato, peut aspirer d'autant mieux à lui servir de pendant que la Jeune Femme colère est véritablement VIrata. »
La troisième époque, qui pourrait elle-même se subdiviser en deux périodes, commence à la rentrée du compositeur en France, et est principalement marquée par l'éclatant succès de Jean de Paris (1812), du Nouveau Seigneur du village (181 3), du Petit Chaperon rouge (1818), enfin et surtout, de la Dame Blanche (i825).
La première en date de ces œuvres, Jean de Paris, obtint une vogue extraordinaire, qui alla jusqu'à l'engouement. On ne parlait que de cela. C'était l'ouvrage à la mode. Deux
petits faits de la vie parisienne d'alors peuvent servir à le démontrer. D'abord on vit s'ouvrir, rue du Bac, un grand magasin de nouveautés, avec cette enseigne : A Jean de Paris. D'autre part, aux Variétés, en prenant Brunet et Potier pour interprètes, Martinville et Dumersan firent jouer une pièce burlesque, intitulée de cette manière, qui en ce temps-là semblait peut-être plaisante : Jean de Passy, par deux ahuris de Chaiilot.
La musique de Boieldieu était devenue plus nourrie, plus « étoffée » comme harmonie. C'est ce qu'a fait remarquer Gustave Héquet à propos du Nouveau seigneur, et, plus spécialement, dans cette jolie partition, au sujet du trio entre Babet, Colin et le marquis : « Ce trio, écrit-il, fit voir quels progrès avait faits Boieldieu, à force de réflexion et de travail solitaire, dans l'art de conduire le discours musical et d'ajuster des parties concertantes. Ce n'est pour ainsi dire qu'un canon perpétuel, où le même chant, élégant, naturel et largement développé, passe sans cesse d'une voix à l'autre avec une aisance où n'atteignent pas toujours les contrapontistes réputés les plus habiles. »
Boieldieu avait une extrême facilité de plume, comme en témoigne un trait rapporté par Ponchard, qui avait été le voir pendant les vacances théâtrales de la Semaine Sainte de 1828, à sa maison de Villeneuve-Saint-Georges, cette maison où, selon ce que raconte Adam, il donnait en été ses leçons à ses élèves, qui se faisaient une véritable fête de ces « parties de campagne de chaque semaine. » Le jour où Ponchard fut, comme nous venons de le dire, son hôte, on
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passa, en particulier, une après-midi et une soirée « ravissantes ». On se sépara vers minuit. Or, le lendemain, avant le déjeuner, Boieldieu chanta à ses invités un air sur ces paroles : la Belle chose qu'un tournoi, qu'il avait composé la veille en les quittant, avant de se coucher; cet air improvisé qu'il destinait au « Prologue » (les Trois Genres^, auquel, en collaboration avecAuber, il travaillait alors pour rOdéon, n'est autre que le morceau si célèbre qui passa depuis dans le premier acte de la Dame blanche : Ah! quel plaisir d'être soldat!
Tout a été dit sur la Dame blanche et nous croyons superflu de caractériser, après tant d'autres, l'ouvrage charmant qui, depuis trois quarts de siècle, a fait les délices d'innombrables auditeurs. Nous nous bornerons à constater que, par une fortune qui n'a pas toujours échu même aux œuvres les plus accessiblement belles, le triomphe fut instantané et se réalisa dès le soir de la première; à l'issue de la représentation, au milieu de l'ivresse générale, l'orchestre de l'Opéra-Comique vint donner une sérénade au compositeur dans la cour de la maison où il occupait un appartement, au numéro lo du boulevard Montmartre, sur l'emplacement actuel du passage Joufiroy. Dans cette maison logeait alors aussi Rossini qui s'associa à la manifestation de l'enthousiasme universel. En ce même immeuble, voué décidément, parait-il, à la musique, a depuis également habité Carafa.
Il est à noter qu'à l'étranger Boieldieu a été fort apprécié même par les juges habituellement les moins enclins à
l'admiration des musiciens français. Rien de plus typique, à ce point de vue, que ce passage d'un article de Weber dans k Journal de Dresde : « Ce qui place Boieldieu bien au-dessus de tous ses émules, c'est sa mélodie coulante et bien menée, le plan des morceaux séparés et le plan général, l'instrumentation excellente et soignée, toutes qualités qui désignent un maître, et donnent droit de vie éternelle et de classicité à son œuvre dans le royaume de l'art ».
Le second acte de la Dame blanche commence, l'on s'en souvient, par les gracieux couplets de Dame Marguerite. Boieldieu affectionnait cette mélodie, et, par une clause assez curieuse de son testament, il demanda qu'elle fût exécutée à ses funérailles.
Collaborateur de Boieldieu, pour les Trois Genres, comme on vient de le voir, en 1824, Auber devint, en 1829, son collègue à l'Institut. C'était un an après la Muette, opéra véritablement « national », a écrit Richard Wagner, et dont il n'est pas exagéré de dire qu'il marque une date importante dans l'histoire de la musique française.
Auber s'était tout d'abord occupé de musique en amateur. « Tout enfant, à l'âge de onze ans, il composait des romances qui faisaient le tour des salons du Directoire. » Ses essais de jeune homme avaient été heureux. La mort
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de son père, en l'obligeant à renoncer à la vie « oisive et, élégante » qu'il avait insoucieusement menée jusque-là, lui fit considérer l'art musical non plus comme un passe-temps, mais comme une carrière. Il avait complété ses insuffisantes premières études en travaillant très sérieusement sous la direction de Cherubini. Ce fut par Je Séjour iiiilitaire et le Testammt et les billets doux qu'il débuta au théâtre, — sans grand succès d'ailleurs, car, comme on l'a malicieusement fait remarquer dans un discours académique, ces deux ouvrages « turent représentés aussi malencontreusement, à ce qu'il semble, pour le public que pour l'auteur ». Avec la Bergère châtelaine commença, sur ce terrain, sa réussite, accrue d'année en année par des œuvres nouvelles, parmi lesquelles nous désignerons particulièrement le Concert à la cour et surtout le Maçon, œuvre charmante, où sa personnalité acheva de se dégager. Le point culminant est marqué par la Muette à laquelle succédèrent, en nombre considérable, des ouvrages trop réputés pour qu'il soit utile de procéder ici à la longue énumération de leurs titres. La facile production d'Auber se prolongea, on le sait, jusqu'aux extrêmes limites de la vieillesse.
Trente ans se sont écoulés depuis sa disparition, et nous avons aujourd'hui quelque peine à nous représenter quelle place, vers la fin de son existence, il tenait à Paris. Il jouissait d'ane popularité extraordinaire. Sa figure, a-t-on dit, était aussi universellement connue que si elle eût été gravée sur les monnaies. Il était de toutes les fêtes.
« de toutes les foules ». On le rencontrait partout, aux courses, au théâtre, où il était toujours entouré et fêté. Ce fut à une première, que, déjà fort âgé, il s'entendit adresser par d'Ennery cette phrase qui, paraît-il, le ravit : « Vous êtes heureux, monsieur Auber, vous avez passé l'âge où l'on meurt ». On répétait ses mots, on fredonnait ses airs. On se le montrait, soit à son balcon de la rue Saint- Georges, soit, passant sur le boulevard, dans sa victoria jaune. Pendant bien longtemps, il conserva l'habitude de monter à cheval, mais ses promenades ne le menaient jamais que dans les endroits fréquentés et mondains. Haïssant les voyages, il ne s'éloignait jamais de Paris, et on a pu dire spirituellement, à propos de la Muette, que « le Mont Valérien avait suffi pour lui révéler le Vésuve » .
Cette vie brillante, qui dura si longtemps, se serait peutêtre prolongée encore sans la grande épreuve du « siège » de 1870. On assure que ce dont alors il conçut le plus de chagrin, ce fut de la nécessité où il se trouva, de par les réquisitions, de se séparer de son dernier cheval. Il succomba pendant l'insurrection de 71, et la Commune eut un moment, affirme-t-on, l'idée de lui faire, comme ayant été le chantre du révolutionnaire Masaniello, des sortes de funérailles « officielles ». Ses restes échappèrent à ces fâcheux « honneurs », et furent provisoirement — et presque furtivement — déposés dans un caveau de la Trinité, d'où, quelques mois après, ils furent tirés pour une cérémonie solennelle.
Au milieu de ses dissipations apparentes, Auber avait
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été un grand travailleur, consacrant invariablement au labeur quotidien toutes les heures de la matinée. Pensant d'ailleurs sans cesse à sa musique, il lui arrivait, en tous lieux, au théâtre, au Bois, à Chantilly, de noter à la hâte sur des chiffons de papier les mélodies qui lui étaient venues en route. Ses réflexions constantes, ses incessantes études l'avaient amené à un haut degré de science musicale. Mais ce « Voltaire de la musique », comme on l'a ingénieusement appelé, était moins enclin à fliire étalage de ses connaissances qu'à les dissimuler. « Savant ? disait-il un jour à l'un de ses collègues de l'Institut, de ce ton de bonhomie finement railleuse qui lui était habituel, savant ? au fond je le suis tout comme un autre; seulement je ne m'en vante pas, de peur qu'on ne me prenne au mot et qu'une estime trop complaisante pour mon érudition ne dispense les gens de m'accorder le reste. » La fortune lui était venue en même temps que la renommée. Notons toutefois en passant que la partition de la Muette ne lui fut payée que douze mille francs. Il est vrai qu'il en eut quinze mille l'année suivante, pour la Fiancée, et que, peu après, son traité avec l'éditeur Troupenas lui assura dix-huit mille francs pour chacun de ses ouvrages.
Dans sa direction du Conservatoire, il se signala principalement par son indulgence, sa facilité d'humeur, sa bonté, « son désir d'obliger quiconque, élève ou maître, réclamait quelque chose de sa complaisance ». Mais on aurait souvent souhaité, a dit un professeur de l'établisse-
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ment, « qu'il s'occupât plus directement des choses et moins des personnes ». Certaines parties de sa tâche lui étaient d'ailleurs fort pénibles, en particulier les concours, à la suite desquels il s'empressait de s'enfuir pour aller respirer l'air du Bois. Au sujet d'une autre de ses obligations de directeur, il disait lui-même, et l'on a répété ce propos sous les voûtes mêmes de l'Institut : « J'ai eu deux malheurs en ma vie : dans ma jeunesse la garde nationale, dans ma vieillesse la commission du Conservatoire ». Vers la fin de l'Empire, on avait, en vue d'étudier un plan de réformes, institué cette « commission », et l'un de ses membres, en guise de « réforme » , n'avait rien trouvé de mieux que de proposer la suppression pure et simple de l'institution elle-même. On comprend ce que de telles « insanités », — pour prendre sa propre expression — devaient causer d'impatience à Auber.
On a parlé souvent de la bonne grâce d' Auber, mais, selon la fine remarque de M. Delaborde, cette « bonne grâce » était celle « qui donne les dehors de la simplicité aux habiletés calculées du savoir-vivre ». Il était capable, selon la circonstance, de se montrer assez mordant. Un jour, comme on sollicitait son appui pour la candidature, à l'Institut, d'un pianiste-compositeur, qui depuis fort longtemps rêvait d'un siège à l'Académie, et, comme, à titre d'argument, on lui disait : « Il est si bon enfant! » — En vérité!..., répondit Auber, mais feu Cadet-Roussel aussi était un bon enfant ! » Il s'était d'ailleurs, en général, imposé la règle de dire, plus ou moins sincèrement, du
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bien de tous ses confrères, et en ce qui le concernait, il n'aimait pas, raconte Gustave Claudin, que l'on insistât trop sur les mérites de ses œuvres.
C'est Claudin aussi qui assure que ce causeur étincelant, plein de verve et de gaieté en présence de ses interlocuteurs, devenait subitement morose dès qu'il était seul. Au fond celui que Sainte-Beuve, dans sa Causerie sur Pontmartin, nommait « l'aimable et Jjcureux Auber « avait, sans trop vouloir le laisser paraître, un certain fond de tristesse. Dînant un jour à côté de lui, à l'Hôtel de Ville, en i856, Delacroix, non sans quelque surprise, l'entendit lui dire « qu'il ne voudrait pas recommencer à vivre, à cause de ces mille amertumes dont la vie est semée ». Le même sentiment semble se retrouver dans ce mot, d'ailleurs exquis, l'un des derniers qu'il ait prononcés : « J'ai trop vécu ; // ne faut cf exagérât ion en rien. »
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SECRÉTAIRE PERPÉTUEL : Quatremère de Quinxy (1755- 1849).
On est souvent loué par celui qui vous succède; il est, tout naturellement, beaucoup plus rare de l'être par son prédécesseur. C'est cependant ce qui est arrivé à Quatremère, qui prit, à l'Institut, comme secrétaire perpétuel, la place de Le Breton. Ce dernier, dans une de ses lectures, avait eu à parler des travaux rendus nécessaires par le changement de destination de l'église Sainte -Geneviève. Il montrait combien avaient été grandes et multiples les difficultés de cette entreprise. « Heureusement, continuait-il, l'administrateur chargé de la diriger. M, Quatremère, avait le sentiment et même la connaissance positive de l'art..., il savait la portée de chaque artiste, et, considérant les choses plutôt que les individus, il appliqua les hommes les plus habiles aux objets les plus importants, et à chaque talent son genre.... »
Grande en effet, très étendue, très droite, était la compétence de Quatremère, érudit, archéologue, lettré, écouté
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comme un délicat et savant conseiller par les artistes ses contemporains, non seulement Canova, avec lequel il s'était intimement lié durant sa résidence en Italie, mais encore David, Percier, Fontaine, le sculpteur Julien, etc.
Les services qu'il rendit en sa qualité de secrétaire perpétuel ont été parfaitement sentis et exposés par Sainte-Beuve, qui le définit « un esprit supérieur », et qui, tout en rendant justice aux e/oo'^i', antérieurs, de Le Breton, déclare que Quatremère a « élevé le genre «jl'a véritablement fondé et constitué, en le concevant, le premier, avec toute l'ampleur et la dignité dont il était susceptible. Il vante la simplicité de son ton, l'allure ferme et réglée de son style, la finesse des réflexions morales dont il rehausse volontiers ses développements. Il traite de « belles et judicieuses » les pages consacrées par lui à Visconti, à Gérard, à Girodet, à Guérin, etc. Nos lecteurs, au reste, par les emprunts nombreux que nous avons été amenés à faire à quelques-uns de ces excellents travaux, ont pu apprécier par eux-mêmes toute leur valeur.
Impossible, pour comprendre et juger Quatremère, de le séparer de sa famille, si intéressante, empreinte de caractères si distincts, communs à tous ses membres. Dans ce groupe de gens remarquables nous trouvons tour à tour Marc-Étienne, fils aîné d'un marchand de drap, anobli par Louis XVI et autorisé à continuer le môme commerce sans déroger, et sa femme Anne-Charlotte, dont la bienfaisance avait fait, à Paris, une personnalité très en vue; — deux autres Quatremère ayant obtenu le cordon de Saint-
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Michel, distinction fort rare pour des commerçants; — Etienne-Marc, le célèbre orientaliste, le prédécesseur de Renan au Collège de France, vivant solitaire « sans autres amis que ses livres, les seuls qui ne pussent jamais le contredire ». Il s'était formé une bibliothèque de cinquante mille volumes; sa mémoire tenait du prodige; sa capacité de travail, a-t-on dit, n'a jamais été surpassée; assez peu bienveillant, d'ailleurs, peu « sympathique », il représentait avec énergie « l'ancien esprit de la bourgeoisie parisienne, ses traditions de sérieux, de culture libérale et d'honorable indépendance » . — Citons encore Quatremère-Boissy, littérateur, et Quatremère-Disjonval, versé dans la littérature et dans les sciences physiques, dont la hardiesse d'idées et de parole allait jusqu'à l'excentricité, mais témoignait d'une réelle puissance intellectuelle.
Les traits les plus marqués de cette famille si bien douée se retrouvent, pour la plupart, chez Quatremère de Quincy, celui qui est l'objet de notre étude. Il déploya, en tout sens, une activité considérable. Homme politique, il fut député de Paris à la Législative, s'attira les rigueurs du gouvernement terroriste, devint, après la chute de ce régime, l'un des instigateurs du mouvement de vendémiaire, fut élu aux Cinq-Cents, en dépit d'une condamnation à mort par contumace, à laquelle il eut l'heureuse chance d'échapper, comme il échappa aux effets du décret de déportation porté contre lui en fructidor.
Sous la Restauration, rendu à l'exercice de ses véritables aptitudes, il fut intendant des arts et monuments, membre
du Conseil de l'Instruction publique, professeur d'archéologie, rédacteur pour les beaux-arts du Journal des Débats. En dehors de ses notices académiques, ses ouvrages sont assez nombreux, et d'une importance considérable. Indiquons son mémoire, couronné par l'Académie des Inscriptions, sur cette question : Quel fut l'état de rarcMtecture chex_ les Égyptiens, et qu est-ce que les Grecs en ont emprunté? son Dictionnaire d'architecture, composé pour l'Encyclopédie méthodique de Panckoucke; ses Lettres écrites de Londres à Rome (et adressées à Canova) sur les marbres d'Elgin, et surtout son Jupiter Olympien, « qui comprend un essai sur le goût de la sculpture polychrome, l'analyse explicative de la toreutique, et l'histoire de la statuaire en or et en ivoire dans l'antiquité ».
Sainte-Beuve, dans le Lundi que nous avons cité plus haut, dit que, comme orateur, son débit, sans grâce, était d'une extrême lenteur. Il l'appelle « une sorte de Royer- CoUard », un doctrinaire cminent, mais porté à l'intolérance, et, par certains côtés, médiocrement aimable. Comme son parent l'orientaliste, il était quelque peu misanthrope, enclin à l'amertume, ne dédaignant pas, à l'occasion, de choquer ou de braver son public. Il n'était pas aimé de la jeunesse, qui essaya à maintes reprises de le tourner en ridicule. En somme « insuffisamment apprécié de son vivant », il mérite, au plus haut point, l'estime et le respect de la postérité.
MEMBRES LIBRES : Le comte de Vaublanc (1756- 1845). — Le
COMTE DE VaUDREUIL (174O-1817). — TuRPIN DE CrISSÉ (1782-
1859). — Le comte DE Pradel (1779-1857). — Gois (1731-1823). — Le comte de Choiseul-Gouffier (1752-1817). — Le comte de Senonnes (1781-1840). — Le comte de Forbin (1777-1841). — Le duc de Blacas (i 771 -1839). — Le duc de Richelieu (1766- 1822). — Le comte de Chabrol (1778-1843). — Lauriston (1768- 1828). — Le MARauis de Pastoret (1791-1857). — Le comte SiMÉON (i 781-1846).
Comme on l'a vu dans notre Introduction, c'est en 1816 que fut créée, à l'Institut, dans chaque Classe, sauf l'Académie française, ce que M. Delaborde appelle fort justement une véritable « section » nouvelle : celle des membres libres. Nous avons eu l'occasion de montrer, en ce qui concerne la Classe des Beaux-Arts, qu'à une ou deux reprises, on y avait, pour ainsi dire, vaguement senti l'absence de cet utile et heureux complément de l'organisation primitive. Aux termes de l'ordonnance royale, les académiciens libres devaient être choisis parmi « les hommes distingués soit par leur rang et leur goût, soit par leurs connaissances théoriques ou pratiques dans les
beaux-arts, soit par les écrits remarquables qu'ils auraient publiés sur ce sujet ».
On remarquera que, pour des motifs divers, les membres élus tout d'abord le furent surtout d'après la première de ces données : tel le comte de Vaublanc, le premier en date. Sa carrière avait été active, et, à certains moments, quelque peu agitée. D'abord sous-lieutenant, sous l'Ancien Régime, bientôt député à la Législative, proscrit sous la Terreur, puis après vendémiaire, et de nouveau en fructidor, il s'était rallié à Napoléon en partisan fonatique, avait été fonctionnaire et comte de l'Empire. Cela ne l'empêcha pas, en i8i5, de suivre le roi à Gand, de devenir ultra, et favori de Monsieur, d'être commissaire royal dans le procès de Ney, de se voir attribuer le portefeuille de l'Intérieur, département où était alors compris tout ce qui se rapportait aux arts et aux sciences. Ce fut seulement en i83o qu'il renonça à la vie publique. Il ne mourut qu'à quatrevingt-neuf ans.
On l'a parfois, comme homme politique, jugé avec quelque sévérité. Sainte-Beuve l'a taxé de légèreté et de présomption, et a rappelé, de façon peu charitable, que les dénominations d' « outre gonflée de vent » et de « cymbale retentissante » lui avaient été appliquées. On ne peut nier cependant qu'empreint parfois, dans son style oratoire, d'un peu d'emphase, il n'ait, en plusieurs circonstances, et en divers sens, fait preuve de caractère et d'énergie. Président de la Législative, et chargé, en cette qualité, de porter un message à Louis XVI, il ne s'inclina
devant le roi qu'après avoir, le premier, reçu le salut de ce monarque. D'autre part, il eut le courage, très méritoire à cette époque, de réclamer des poursuites contre Marat pour son journal qu'il osait qualifier d'incendiaire. Faut-il le louer également d'avoir, étant Ministre de l'Intérieur, déclaré, dans une circulaire aux préfets, que « le succès était un devoir sacré, et que le non-succès n'avait point d'excuse »?
Vaublanc qui, rendu à la vie privée, blâma le rétablissement par M. Guizot, en i(S32, de la Classe des Sciences morales et politiques, avait des goûts d'artiste et de lettré. En ce qui concerne les arts, il avait eu, comme ministre, l'idée d'un monument expiatoire érigé en mémoire de Louis XVI et de sa famille. Au lieu de construire à cet effet une « chapelle » spéciale, il proposait de vouer à cette affectation l'église de la Madeleine, transformée, et dans laquelle, suivant son plan, « quatre autels devaient être érigés pour ces tristes et grands souvenirs » .
Ses goûts, en général, étaient ceux d'un juge difficile et sévère ; cela se marque dans ses appréciations sur ce qu'il appelle la « cruelle musique » des novateurs (il aimait d'ailleurs l'art musical, et s'intéressa à Steibelt) ; dans ses restrictions à propos des tableaux de Gérard ; dans ses observations sur le théâtre, notamment sur la pantomdme exagérée, et, selon lui, « dégoûtante » de Mme Fleury, ainsi que sur la diction de Mlle Raucourt, dont la déclamation outrée lui paraissait, assure-t-il, « une mauvaise plaisanterie ».
Ses Mélanges révèlent, par la variété des sujets traités, un esprit très ouvert. Son écrit sur la Société française telle quelle était avant la Révolution de 1 789, et son Essai sur le style de Fénelon et de Bossuet ont droit à une élogieuse mention. On trouve des choses curieuses et amusantes dans ses Souvenirs, par exemple quand il nous montre les négociants de Bordeaux envoyant, par coquetterie, blanchir leur linge, non pas à Londres, mais bien plus loin encore, à Saint-Domingue ! Il s'est essayé dans la fiction, a composé des récits romanesques, Hélénaet Fabre:(an, qui se rapportent à l'époque des victoires de Charles-Martel sur les Sarrazins ; Lastéros, destiné, dans sa pensée, à faire mesurer « l'horreur des crimes qui ont souillé la découverte du Nouveau Monde » ; un conte asiatique, Mytrane:{, où l'on voit évoluer des personnages aux noms bizarres, Anaida, Camézor, Teutannus, Corona, Othomas. Il nous apprend qu'au collège, fort en version, il avait peu réussi dans les vers latins. Cela ne le détourna pas de faire des vers français, cinq tragédies et un poème épique, en douze chants, sur la chute de Constantinople, qu'à coup sûr, il est aisé de s'en apercevoir, il avait très consciencieusement étudiée dans Gibbon. C'est là que l'on voit le génie de la destruction, « Arestor »
Ce monstre au cœur de fer, aux entrailles d'airain, Le front ceint de bitume, une torche à la main,
aider les Turcs dans la confection de leur fameux « grand canon » qui, sous l'action d'une forte quantité de poudre,
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lançait d'énormes quartiers de roche sur les soldats de Constantin Dracosès.
Dans la préface de cette « épopée » Vaublanc a lui-même fliit valoir son excuse, en disant quel charme la culture, en tout cas inolîensive, de l'art des vers, avait répandu sur sa vie, « au milieu des plus grands malheurs ». Sans plume, sans encre, sans papier, il avait composé « de mémoire » même « durant la Terreur, errant, mis hors la loi, risquant à chaque instant d'être arrêté, tremblant sur le sort de sa famille ». On comprend qu'il eût gardé la reconnaissance à la poésie, sans l'aide de laquelle son esprit, dit-il, « n'aurait peut-être pas eu la force de supporter une situation aussi cruelle ».
Nous avons caractérisé les intéressants travaux de Castellan, au moment où il fut appelé à faire partie de la section, peu durable, d'Hîstoi?-e et Théorie des Beaux-Arts. Nous n'avons donc pas à nous arrêter à lui, à cette date de 181 6, où il fut compris parmi les membres libres, et nous passerons directement à Vaudreuil. Sa famille s'était principalement illustrée dans l'armée et dans la flotte. Son arrière-grand-père avait été tué sur le champ de bataille; son grand-père fut gouverneur du Canada, et son père, marin, résista aux Anglais, comme commandant de FAréthuse, dans un combat que l'inégalité des forces opposées a rendu mémorable. Un autre Vaudreuil, cousin de celui
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qui nous occupe, fut, sous la Restauration, un diplomate de mérite. Ministre à Weimar, il y fit de son salon un centre de réunion pour les lettrés et les philosophes. Gœthe, extrêmement vieux alors, aimait à passer des heures entières dans la société de cet homme aimable et brillant. Il ne réussit pas moins dans le poste plus important de Munich, mais cette carrière commencée sous de si iavorables auspices fut malheureusement interrompue par une mort prématurée.
Quant au Vaudreuil qui fut académicien libre, il avait été, pendant la guerre de Sept Ans, aide de camp de Soubise, et était parvenu au grade de lieutenant général. Il fut investi de la charge de grand fauconnier de France. En 1782, il accompagna le comte d'Artois au siège de Gibraltar. Il obtint à la cour des succès de plus d'un genre. On peut concevoir quelle place il occupait dans l'intimité de la fomille royale par un passage des mémoires du baron de Besenval, où l'on voit qu'avec le comte et la comtesse Jules de Polignac et le chevalier de Crussol, il fut mêlé aux plus secrètes négociations qui précédèrent la rencontre « historique » du comte d'Artois et du duc de Bourbon.
Il suivit les princes dans l'émigration, et, à leur retour, fut pair de France et gouverneur du Louvre. Il n'eut pas longtemps la jouissance de ces avantages, non plus que de son siège à l'Institut. Il mourut, en effet, dès 181 7.
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En Turpin de Crissé, également de noble naissance, et appartenant à une ancienne famille d'Anjou, il y eut à la fois un véritable artiste et un administrateur laborieux et capable. Comme peintre, il a été bien apprécié par Lenormant, dans un article de r Union, du 2 juin iSSç. Le critique y relève la grande influence que Girodet avait exercée sur Turpin, auquel, de plus, il reconnaît comme lui appartenant en propre « le sentiment de la lumière ». Parlant de ce qu'il nomme son « chef-d'œuvre », ses Vues de Naples exécutées en 181 7, il dit : « Il aborde résolument l'imitation des sites à l'heure où le jour sert à découper les objets et à modeler les reliefs, et la forme se reproduit sous son pinceau avec une netteté dont l'habile emploi du clair-obscur exclut la sécheresse » ,
Indépendamment de ses études napolitaines, nous citerons parmi ses œuvres (il exposa à presque tous les Salons de 1806 à i835) le Temple de Minerve à Athènes et la Vue prise à Lugano. N'oublions pas non plus ses Souvenirs du vieux Paris, ingénieux choix d'exemples d'architecture de temps et de styles divers.
C'était Choiseul-Gouffier qui, lorsque sa famille avait été ruinée par la Révolution, lui avait procuré les moyens de tirer un fructueux parti de ses dons. Il lui commanda des tableaux, dont le prix servit au jeune homme pour se racheter de la conscription. Il lui facilita aussi un voyage
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en Italie, à la suite duquel Turpin, très bien accueilli dans le monde des arts, vit quelques-unes de ses toiles acquises par l'impératrice Joséphine, parla reine Caroline de Naples, par le prince Eugène, etc.
Lors du divorce de Joséphine, il fut, avec le rang de chambellan, attaché à sa maison. Après la Restauration, il fit partie de la Commission chargée du soin des travaux d'art commandés par la Ville de Paris. Puis en 1824, lorsque le Département des Beaux-Arts fut détaché du ministère de la Maison du Roi, on lui confia des fonctions extrêmement importantes, celles d'inspecteur unique de ce nouveau service, très étendu, puisqu'il comprenait les théâtres, les musées, le conservatoire et l'École Choron, le mobilier de la Couronne, les manufactures royales, la Monnaie, ainsi que les pensions littéraires et les commandes aux artistes. Turpin de Crissé s'attira beaucoup de considération par la façon dont il s'acquitta d'un emploi si complexe et si difficile. Il y déploya du zèle et du tact, très soucieux, notamment, de discerner et d'encourager les jeunes talents.
Les événements de 1800 le rendirent à la vie privée. Il ne s'occupa plus, désormais, que de sa collection particulière d'objets d'art, collection qui, malgré la modicité de ses ressources pécuniaires, devint précieuse et considérable, et que, par son testament, il a laissée au Musée d'Angers.
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Émigré comme un des précédents, Vaudreuil, le comte de Pradel, revenu en 1814, fut de ceux qui, durant les Cent Jours, accompagnèrent le roi en Belgique ; il collabora au Moniteur de Gand. Se tenant en dehors des partis et menant une vie à laquelle ont manqué les incidents et les péripéties, il ne manifesta son activité d'esprit que par un certain nombre d'écrits, publiés sous le voile de l'anonyme, et se rapportant à des sujets de politique. Le meilleur de ces livres est intitulé : Consultations épistolaires; c'est un manuel de lettres que l'auteur suppose avoir été échangées entre un pair de France et un député à la Chambre des Communes. On y rencontre des anecdotes piquantes, et, entre autres, comme exemple de vanité niaise et puérile, le trait de ce particulier fier d'avoir été contemporain de Napoléon, et qui, assure Pradel, avait fait frapper une médaille à sa propre effigie, avec cette devise : J'ai vécu dans le crrand siècle.
Nous ne savons si ce livre, d'ailleurs intéressant, a jamais été très recherché par les curieux. Ce qui tendrait à prouver le contraire, c'est que l'exemplaire qui nous a été confié, à la Bibliothèque, n'était pas coupé. Nous en avons extrait ce court passage, qui pourra donner à nos lecteurs une idée de la claivoyance de l'auteur, et de la sobriété de son style : « J'aime à voir, dit-il en ce fragment, la Providence déjouer les erreurs humaines secondées par tous
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les efforts humains, et je pense, avec rillustre auteur de l'Esprit des Lois, que ce lut un beau spectacle de contempler la tentative impuissante des Anglais pour établir chez eux la démocratie. Ce n'en a pas été un moins curieux de voir les Français s'efforcer en vain de réaliser le système de l'égalité. A peine le triomphe de la philosophie sur l'expérience paraissait-il assuré, que son niveau a été brisé dans ses mains par l'immuable nature; et non seulement les distinctions sociales ont été rétablies, mais sous les mêmes dénominations et par des moyens semblables à ceux qui en avaient déjà marqué l'origine. En effet, si les fidèles de Clovis étaient devenus les premiers ducs et comtes français, selon l'importance de leurs commandements, nous avons vu les mêmes degrés d'honneur s'associer aux grades de nos généraux. Les anciens bénéfices militaires ressemblent fort aux dotations, fruit de la conquête, et distribués pour la même nature de services. »
Nous n'avons pu, par aucun indice, par aucun document du temps, trouver, chez le comte de Pradel, la trace de préoccupations artistiques. La page que nous avons transcrite est, à coup sûr, d'un écrivain, mais, plutôt qu'à l'Académie des Beaux-Arts, de pareils travaux auraient dû, ce semble, conduire leur auteur à l'Académie des Sciences morales... si, à cette date, elle avait existé.
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Gois n'était point, comme les liommes dont il vient d'être question, un grand seigneur, un dilettante, mais un bon et solide praticien, dont le nom, du reste, s'est précédemment rencontré sous notre plume. S'il fut élu comme membre libre, c'est probablement parce qu'à cette date on le jugea, à bon droit, mûr pour la consécration académique, et parce que, d'autre part, aucune place ne se trouvait alors disponible dans la section des sculpteurs, à laquelle il eût été plus naturel de l'agréger. On crut sans doute prudent, à l'âge qu'il avait atteint (quatre-vingt-cinq ans!), de ne pas attendre qu'il se produisît à l'Institut, dans le groupe proprement dit des statuaires, une vacance.
Gois mérite d'être compté au nombre des bons élèves de Slodtz. Il avait, antérieurement à la chute de l'Ancien Régime, accompli une carrière déjà longue, avait été membre de l'Académie Royale de Peinture et de Sculpture, professeur adjoint, puis titulaire. Sans se hausser au rang d'artiste original et inspiré, il a du moins, dans ses œuvres, fait preuve d'une grande conscience, d'une connaissance approfondie du métier. C'est par ces qualités que s'étaient recommandés à l'attention son Chancelier de l'Hospital, son Président Mole, son Saint Vincent de l'église Saint-Germainl'Auxerrois, etc., etc.
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Nous revenons à la catégorie des nobles, amis et protecteurs des arts, avec le comte de Choiseul-Gouffier, très mêlé à toute l'histoire artistique de cette époque, et que nous avons nommé plus haut, à propos de Turpin de Crissé, dont il avait protégé les débuts. Indépendamment de son siège à l'Académie des Beaux-Arts, Choiseul- Gouffier figure dans les annales de l'Institut comme ayant été membre de la Classe d'Histoire et de Littérature anciennes, puis de l'Académie des Inscriptions et de l'Académie française. Il eut une carrière diplomatique brillante, mais dont la Révolution interrompit le cours. Ambassadeur à Constantinople en 1784, il joua le rôle de conciliateur dans la guerre de la Porte et de la Russie, et s'efforça d'introduire en Turquie l'organisation militaire et la civilisation de l'Occident. Il passa ensuite, mais non à titre politique, au service de la Russie, et se vit confier, par l'empereur Paul P"", la direction de l'Académie des Arts à Pétersbourg, et celle des bibliothèques impériales. Il revint en France, sous le Consulat, et plus tard, après le retour des Bourbons, eut les titres de ministre d'Etat et de pair de France.
Comme archéologue, il avait été l'élève de l'abbé Barthélémy. Dès 1776 il était parti pour la Grèce, emmenant avec lui toute une « équipe » de savants et d'artistes. Il se livra, en leur compagnie, à une recherche méthodique des
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ruines, dessina ou fit dessiner les monuments et les sites, recueillit une foule d'observations sur les mœurs, les usages, le costume des habitants. De là est résulté un ouvrage important, presque classique, le Foyage pittoresque en Grèce, écrit d'un style clair et élégant, dont le premier volume parut en 1782, le second en 1809, et le troisième, après la mort de l'auteur, en 1822.
Il avait, au moment de son ambassade en Orient, fait une exploration complémentaire de la Troade, rassemblant, en cette occasion, quantité d'objets précieux de tout genre, et relevant de nombreuses inscriptions.
La belle collection d'antiques qu'il avait formée a été acquise par le gouvernement, et a pris place dans les paieries du Louvre.
Appelé, comme Choiseul-Gouffier, par le vote du 10 avril 1816, à siéger dans la « section » des membres libres, le comte de Senonnes, peu après, devait être nommé secrétaire général des Musées Royaux. Grâce à l'appui de Lauriston (qui va bientôt figurer lui aussi sur notre liste), il se vit ensuite attribuer le secrétariat du Ministère de la Maison du Roi, et devint conseiller d'État. Après i83o il se retira en Bretagne, dans le château patrimonial dont il a porté le nom, et où il mourut six ans après. Senonnes s'est tour à tour produit comme peintre et comme écrivain. Il a exposé à ditîércnts salons, mais, en général, sans
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signer ses œuvres. Le paysage était le genre qu'il cultivait de préférence. Il a publié un Choix de vues pittoresques d'Italie, de Suisse, de France et d'Espagne, grand recueil de format in-folio, — et, plus tard, un autre « choix » du même genre, intitulé: Promenade au pays des Grisons.
Littérateur, il a collaboré à divers périodiques, et particulièrement à la Galette de France.
C'est une figure tout particulièrement attrayante que celle du comte de Forbin, qui fit, à l'Institut, partie de la même promotion. On se rappelle sans doute qu'il a été déjà ici question de lui, au sujet de l'amitié qui l'unissait à Granet, — qu'il eut pour collaborateur, ainsi qu'on le verra tout à l'heure, dans quelques-uns de ses ouvrages de peinture.
De haute taille, élégant, de manières simples et aisées, cet homme brillant, que l'on citait pour le spirituel éclat de son regard, pour sa fine et charmante figure, rappelant, disait-on, « les belles têtes du siècle de Louis XV », s'est essayé, avec un égal succès, dans bien des directions. Homme de cour accompli, il a été, sous l'Empire, chambellan de la Princesse Pauline, et, sous la Restauration, gentilhomme de la Chambre. Militaire, il a fait avec bravoure les campagnes de Portugal, d'Espagne, d'Autriche, et, jeune, est parvenu au grade de lieutenant-colonel, avec lequel il quitta le service. Voyageur, peintre, écrivain, il a,
SOUS ces divers aspects, déployé de précieuses qualités d'intelligence, de délicatesse et de goût. Enfin, comme directeur des Musées Royaux, on a pu dire sans exagération qu'il avait des droits « ci la reconnaissance nationale » pour sa belle et heureuse réorganisation du Louvre, qu'il enrichit, entre autres numéros de valeur exceptionnelle, des Sabiiies, des Tbennopyles et de la Méduse; — pour sa ondation du musée Charles X, consacré aux antiquités étrusques, etc., — et pour sa création, si heureusement ingénieuse, du musée du Luxembourg, réservé aux artistes vivants.
Sa famille, à laquelle se rattache le cardinal de Janson, avait une illustration en quelque sorte « historique ». On sait qu'un de ses ancêtres, Palamède de Forbin, tour à tour ministre du roi René et de Charles d'Anjou, est le véritable auteur de la réunion de la Provence aux domaines de la couronne. Il fut le premier gouverneur « français » de cette province, au nom de Louis XI, qui, en lui conférant de pleins pouvoirs, lui dit cette parole, devenue la devise de sa maison : Tu in as fait coiuic (c'est-à-dire comte de Provence); je te fais roi. On n'ignore pas non plus qu'au dix-septième siècle le sang des Forbin a produit l'un des plus célèbres marins de cette époque.
Pour en revenir au comte de Forbin, le membre libre de l'Académie des Beaux-Arts, disons que c'est chez David qu'il avait fait son apprentissage de peintre; mais la grande influence qu'il subit, ce fut celle de Granct, qui a travaillé avec lui à plusieurs de ses tableaux, par exemple
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Li Chapelle dans le Colisée. De même que Granet, au reste, Forbin se préoccupait de la couleur et de la lumière. Notons aussi qu'il ne resta pas indifférent aux premiers efforts du « romantisme », dont procède un peu un de ses tableaux les plus remarqués, la Procession de la Ligue partant de Saint-Gerinai)i-FAuxerrois.
On louait unanimement, en son temps, 1' « imagination » du comte de Forbin, son « esprit vif et enjoué » joint en lui au « désir de plaire ». Ce sont là, en effet, les dons et les tendances que l'on retrouve sous sa plume d'écrivain. Comme Vaublanc, il s'est exercé dans la « fiction >', et, sans parler de son « histoire indienne » le Rajah de Bednoure, il a composé un roman Charles Barimore. N'omettons pas ses Souvenirs de la Sicile, qui furent imprimés à l'Imprimerie Royale, et qui témoignent d'une riche culture littéraire, par l'abondance des citations grecques, latines, italiennes, de Théocrite à Silius Italiens, de Dante à Tassoni. Le ton de l'auteur est souvent humoristique, quand par exemple, à propos d'un de ses prédécesseurs, il dit : « Emporté par une imagination brillante, il n'a rien vu comme un autre; et je suis tellement comme un autre que je n'ai rien vu comme lui », — ou bien quand, au sujet de la noblesse napolitaine, singulièrement riche en ducs et en princes, il s'écrie : « Si ces titres furent originairement la récompense de grands services, peu de pays virent naître plus de héros et de citoyens utiles que le royaume de Naples » ; ou quand, encore, il résume sa visite aux catacombes de Saint-Jean, visite qu'il fit, assure-t-il, en
ayant pour guide « un ermite d'une figure peu rassurante ».
Ailleurs il décrit, non sans charme, une des belles fontaines de la Sicile : « Je restai longtemps appuyé sur mon bateau, ne me lassant pas d'admirer la pureté parfaite de cette eau si fraîche : l'œil aperçoit à quarante pieds de profondeur un sable d'or, de petits cailloux qu'on prendrait pour des émeraudes et des topazes; enfin une multitude de poissons se jouent dans cette source délicieuse ».
L'œuvre est d'ailleurs, sous cette forme aimable, des plus étudiées, complétée par des notices précises et curieuses sur les artistes siciliens antiques et modernes, par des considérations sur les événements politiques dont le pays venait d'être le théâtre, par des indications sur la littérature locale. Déjà, dans une certaine mesure, folkloriste, comme s'il avait eu l'intuition de la place que les recherches de ce genre étaient bientôt destinées à acquérir, Forbin n'omet pas d'appeler l'attention sur les chants populaires, et prend même la peine de donner la musique, avec la partie vocale écrite en clef d'ut première ligne, de deux de ces chants recueillis par lui.
« C'est un homme monumental et qu'on ne saurait par où entamer. » Ces paroles ont été prononcées par M. de Montbel au sujet du duc de Blacas, moins original et moins complet que le précédent, mais qui, d'ailleurs, protégea efficacement les arts durant son passage au Ministère de la
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Maison du Roi. Comme ministre, il a été le créateur du Musée Égyptien. Comme particulier, il a fait les frais de deux publications coûteuses : les Fases Etrusques dePanofka et les Monuments paléographiques arabes de l'abbé de Lanci, et il avait formé une collection magnifique, dont la description en deux volumes a été donnée par Relnaud.
Dans le propos que nous avons rapporté en commençant, Montbel faisait allusion moins encore aux réelles capacités intellectuelles du duc de Blacas qu'à son vigoureux caractère, d'une trempe peu commune. Fort désintéressé, il ne voulut pas, en 1(814, se sentant impopulaire, être premier ministre. Très indépendant, il refusa en looo d'entrer dans le cabinet Polignac. Issu d'une des premières familles de Provence, dont la notoriété remonte aux Croisades, il avait suivi les princes dans l'émigration. Favori de Louis XVIII, il l'accompagna à Gand, non sans avoir fait preuve, avant le passage de la frontière, d'une singulière énergie. Il voulait, en effet, que le roi ne quittât pas la France, et avait pris sur lui, à Lille, de faire dételer la voiture destinée à transporter le monarque en territoire étranger.
Ce fut lui qui, ambassadeur à Naples, conclut le mariage de la princesse Caroline avec le duc de Berry.Il figura depuis au congrès de Laybach.
Avec Charles X, en i83o, il reprit le chemin de l'exil, non sans avoir fait au souverain, qui la refusa, l'offi'e de toute sa fortune.
Dès 1816, le duc de Richelieu était devenu membre de l'Académie française. L'Académie des Beaux-Arts, l'année suivante, lui conféra le titre de membre libre. Sa famille avait donné à la France, au dix-septième siècle, deux cardinaux, le grand ministre de Louis XIII, sur l'illustre carrière duquel il est ici inutile d'insister, et son frère, l'archevêque de Lyon. Ces deux princes de l'église avaient une sœur, au fils de laquelle passèrent leur nom et leurs armes. Général des galères, il fut le père de l'homme brillant, également fameux par ses exploits et ses aventures, d'abord connu sous le nom de duc de Fronsac, et qui, sous celui de Richelieu, fut élevé à la dignité de maréchal de France. Lui aussi, quoique peu lettré, avait appartenu à l'Académie française.
Fort différent de lui, du moins par ses vertus privées, son existence sage et réglée, fut son petit-fils, celui en qui l'Académie des Beaux-Arts, bien qu'il ne se fût jamais bien spécialement intéressé aux questions artistiques, voulut sans doute surtout honorer, par son choix, le vrai « honnête homme », en prenant ce mot dans le sens qu'on lui donnait au dix-septième siècle. On peut, par les Mémoires du comte de Rochechouart, se faire une idée du beau et simple caractère de ce ministre éminent de la Restauration. Président du Conseil, il mérita la reconnaissance nationale en obtenant des alliés, à l'égard de leur occupa-
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tion du territoire, des conditions beaucoup plus douces que celles qui avaient été stipulées tout d'abord. Les Chambres lui votèrent, à cette occasion, une dotation de cinquante mille francs de rente qu'il n'accepta que pour fonder et entretenir un hôpital dans la ville de Bordeaux. On peut seulement regretter la part qu'il prit à l'exécution de Michel Ney, — exécution accomplie, précisément, par les soins et sous les ordres de ce Rochechouart que nous venons de citer, — et les tendances trop décidément rétrogrades, peu en accord avec l'irrésistible mouvement de l'esprit public, dont il fit preuve dans son second ministère, après l'assassinat du duc de Berry.
Des services de plus d'un genre rendus aux arts motivèrent, en cette même année 1817, l'entrée du comte de Chabrol, comme membre libre, à l'Institut. « Il avait, dit un de ses biographes, remis en honneur la peinture sur verre et la peinture à fresque, et, par une invention qui lui est due, substitué aux travaux de mosaïque la peinture émaillée sur lave volcanique. » Comme préfet de la Seine, il contribua ort aux embellissements de la ville, pensionna, à leur retour de Rome, les jeunes artistes peu fortunés, et s'arrangea pour leur fliire distribuer de nombreuses commandes de tableaux et de statues destinés aux églises et autres monuments publics.
Il s'était fait apprécier de Napoléon dans sa préfecture du
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département de Montenotte. En cette qualité, il avait eu sous sa dépendance immédiate le pape Pie VII, captif à Savone, et il s'était acquitté, avec un rare sentiment des convenances, de cette mission singulièrement malaisée. Aussi ce fut lui que l'Empereur appela à Paris, quand, à la suite de l'affaire Malet, il résolut de faire un exemple en renvoyant Frochot. Chabrol fut, au département de la Seine, un préfet en quelque sorte inamovible. Louis XVIII, pour indiquer qu'il le considérait, dans ce poste, comme l'homme nécessaire, disait plaisamment : « Il a épousé la Ville de Paris... et j'ai aboli le divorce ». Chabrol ne demeura pas moins en faveur sous Charles X.
Chabrol, qui était sorti le premier de l'Ecole polytechnique, avait débuté dans les Ponts et Chaussées. Il appartenait à ce service quand il fut désigné pour accompagner, avec beaucoup d'autres ingénieurs et savants, l'armée d'Egypte. Il a inséré un important travail, ayant trait aux mœurs des habitants modernes de ce pays, dans la célèbre et monumentale Description de l'Egypte à laquelle ont collaboré tant d'hommes de la plus haute distinction en tous les genres. Dans cette belle monographie, où il orthographie les mots orientaux à la mode d'alors, écrivant par exemple les « qobtes » , les « a'imeh » , le « qady » , pour coptes, aimées, cadi, il fait preuve d'aptitudes variées, ne s'intéressant pas moins à la « versification arabe » qu'à la statistique des marchandises, au système monétaire, au régime de l'agriculture, au mouvement de l'industrie.
Ce fut pour avoir, comme ministre de la Maison du Roi, présidé aux destinées administratives des Beaux-Arts, que Lauriston, en 1822, reçut l'investiture académique. Il descendait, rappelons-le en passant, de La\y, le financier du temps de la Régence. La Restauration avait fait un marquis, un pair de France, un « capitaine de la compagnie des mousquetaires gris » de cet ancien camarade de Bonaparte à l'École militaire, devenu ensuite l'aide de camp de son condisciple. Il eut, sous le Consulat et l'Empire, une belle carrière militaire, se signala à Marengo, fut chargé de l'occupation de Raguse, puis nommé gouverneur de Venise, et, à Wagram, placé à la tète de l'artillerie de la Garde, commanda la fimeuse batterie de cent pièces, dont le tir foudroyant décida du sort de la journée. Ambassadeur en Russie en 181 1, il fit, deux ans après, non sans éclat, la campagne de Saxe.
Le gouvernement royal, qui l'éleva au rang de maréchal, utilisa ses talents militaires dans l'expédition d'Espagne, où nous le retrouvons au siège et à la prise de Pampelune. Nommé ensuite grand veneur et ministre d'État, il mourut en Iij2o.
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Avec Pastoret, nous voici, une fois de plus, en présence d'une famille mêlée, depuis des siècles, à l'histoire de France. Un Pastoret joua un rôle important sous Philippe le Bel. Son petit-fils, Jean Pastoret, grand-maître des Eaux et Forêts, est une des figures caractéristiques du quatorzième siècle. Pendant que Maillart tuait Etienne Marcel d'un coup de hache, il sortit de sa maison, l'étendard royal en main et, risquant courageusement sa vie, courut aux halles où il le fit arborer. D'après un ordre du roi, il fut, quand il mourut, inhumé à Saint-Denis, honneur que partagea Sédille de Sainte-Croix, sa femme.
Quant au marquis de Pastoret, père de celui qui nous occupe, il fut tour à tour président de l'Assemblée législative, membre du Conseil des Cinq Cents, sénateur, viceprésident de la Chambre des Pairs, grand-croix de la Légion d'honneur, et chancelier de France. En même temps, savant de mérite, il siégea dans plusieurs classes de l'Institut. Il avait, de bonne heure, attiré l'attention du monde érudit par ses premiers mémoires. Sur l'influence des lois maritimes des Rhodiens, Sur Zoroastre, Confucius et Mahomet. Son livre des Lois pénales eut un grand retentissement. Il s'occupa toute sa vie de son Histoire de la Législation, « tâche de géant », a-t-on dit, révélant une somme incroyable de lectures, et qu'il laissa inachevée, après en avoir publié le dixième volume à quatre-vingt-un ans. Travailleur infati-
gable, il avait, dans les moments de retraite que lui imposèrent les circonstances politiques, mis le temps à profit pour traduire Aristote, pour apprendre l'hébreu, et donner une version des poésies de Tibulle.
Conseiller d'État sous l'Empire, Amédée-David de Pastoret, celui dont l'Académie des Beaux-Arts fit, en 1823, un de ses membres libres, avait été nommé, pendant la guerre de 181 2, lors de l'invasion du territoire ennemi, intendant civil de la Russie Blanche. L'année suivante il fut placé à la tête de l'administration des pays allemands occupés par nos armées. En 181 4, sous-préfet de Chàlonssur-Marne, il rassembla des volontaires, et marcha contre les alliés.
Sous la Restauration, il figura de nouveau au Conseil d'État, fut gentilhomme de la Chambre, et colonel d'une des légions de la garde nationale.
Bien qu'ami intime du comte de Chambord, dont son père avait été « tuteur », sur la désignation de Charles X, il ne craignit pas de se rallier au second Empire, et, nommé sénateur, remplit alors une fonction importante, comme président du Comité de la Langue et de la Littérature françaises.
Pastoret a beaucoup écrit. Il a fait des vers, et notamment des Elégies, imprimées, mais non publiées, et dont l'on trouve la mention dans Quérard. Il est aussi l'auteur d'un poème en quatre chants et en vers de dix pieds, intitulé les Troubadours, dont voici le début :
Vous dont riiistoirc a charme mon enfance, Antique lionncur de la riclie Provence,
Maîtres joyeux, Trouvères, Troubadours, Vous dont le nom vivra dans notre France Tant qu'y vivront les vers et les amours. Je redirai votre antique influence.
Cet ouvrage date de i8i3, et porte bien la marque de l'époque, par exemple dans ce vers, qui semble un écho de la poésie mise en musique par la reine Hortense :
Le troubadour doit être ami du preux.
Nous avons vu plus haut que Vaublanc avait consacré un poème à la chute de Constantinople. Le même événement a été étudié, en prose, par Pastoret, dans un livre paru chez Urbain Canel. Nous en détachons, à titre de spécimen de sa manière, ce portrait, bien tracé, de Mahomet II : « Il fut ambitieux, il fut avide de plaisirs, insatiable de trésors, mais ses trésors furent souvent répandus dans l'intérêt de sa politique, et ses amours arrêtèrent peu ses conquêtes. Lorsqu'il s'empara de Constantinople, les derniers arts, les dernières lettres s'enfuirent vers l'ItaHe, sans y trouver, peut-être, tous les princes qui leur donnaient asile aussi capables de les apprécier que le barbare dont elles craignaient la présence. Il savait cinq langues, aimait l'histoire, où il trouvait des modèles, pour ses qualités, et surtout pour ses vices, et protégeait même les arts en quelques circonstances. Tout était violent chez lui, parce que son naturel l'y portait, que sa religion l'y encourageait, et que le sceptre permet tout à ceux qui le tiennent avec gloire, ce qui ne l'empêcha pas de dissimuler
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quand il le fallait, car la ruse est une sorte de modération à l'usage des ambitieux. »
Ayant toujours témoigné d'un goût prononcé pour les arts, adonné, en amateur, à la peinture et à la gravure, membre de la Société des antiquaires de France, possesseur d'une belle et riche collection, formée par lui avec grand soin, et où, aux tableaux et aux dessins, se joignaient les curieuses médailles et les livres rares, le comte Joseph Balthazar Siméon devait assez facilement parvenir à l'Institut, où il eut bientôt son père pour collègue, mais dans une autre classe. Celui-ci, remarqué jadis au Tribunat, auteur d'un rapport magistral sur le Concordat, organisateur du royaume de Westphalie, puis, sous la Restauration, ministre, et après, au temps de Louis-Philippe, président de la Cour des comptes, fit, dans sa verte vieillesse, l'admiration de tous. A quatre-vingt-douze ans, dit Mignet, il se rendait à pied à l'Institut ou à la Chambre des Pairs. Ses journées étaient remplies par le travail ou par les démarches nombreuses auxquelles l'entraînait son infatigable obligeance. Le soir, on le rencontrait dans le monde, presque toujours debout, le visage animé, le regard vif, très apprécié pour sa conversation brillante où se révélaient toutes les ressources de l'esprit le plus agile et le plus orné.
Quant au fils, le comte Joseph Balthazar, sa carrière fut
surtout celle d'un administrateur et d'un diplomate. Nous le trouvons d'abord secrétaire de Joseph Bonaparte, puis dans les ambassades, puis au service de Jérôme, ensuite, préfet du Var, du Doubs, du Pas-de-Calais, enfin conseiller d'Etat et pair de France. Il exerça aussi, d'une façon distinguée, les fonctions de Directeur général des Beaux-Arts.
17 avril igoi.
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En collaboration avec Charles Malherbe.
Histoire de rOpéra-Comique (la seconde salle Favart, 1840-1887). Deu.x vol. in-12, il!., couronnés par l'Académie des Beaux-Arts. 7 fr.
Mélanges sur Richard Wagner. Vn volume in-12, avec gravures. .3 fr. .==0
L'Œuvre dramatique de Richard Wagner. L'n vol. in-12. Epuisé
Précis de l'histoire de l'Opéra-Comique. l'n volume petit in-22 ]:puisé
4^.>P,:. — Imprimerie I.aiu-ue, 9, rue de Fleurus. à Paris.
Jtl
Soubies, Albert
Sources et licence
Texte : https://archive.org/details/lesmembresdelaca02soub. Domaine public ; numérisation mise à disposition par Internet Archive. Mise en forme : liregratuitement.com. Tout ce que nous ajoutons reste libre.
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