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Petit discours sur l'art français
L'histoire de Fart français ressemble au pays qui l'a vu naître. Non pas que l'art ait plus volontiers fleuri chez nous pendant les périodes de prospérité ou de gloire. A l'époque la plus tragique de la guerre de Cent ans, alors que le roi était fou, que Paris appartenait à Henri VI d'Angleterre et que la guerre civile ajoutait ses maux à ceux de la lutte contre l'envahisseur, la peinture atteignit en France un raffinement, une grâce aristocratique, une poésie, que suffit à évoquer le nom des Très riches heures du duc de Berry^ le plus beau peut-être des manuscrits à miniatures. N'est-ce pas tout de suite après, au lendemain des désastres de 1870 que l'impressionnisme, invention française, gloire française, produisit des chefs-d'œuvre auxquels on ne peut rien comparer de ce qui se faisait alors chez les autres nations.
Faut-il attribuer ce privilège à une qualité qui a souvent provoqué la surprise d'observateurs étrangers ? C'est, je crois, un Anglais qui a dit que la France n'est jamais si grande que dans l'adversité. Ces Français qui
en temps ordinaire paraissent aussi légers, indisciplinés, divisés que leurs ancêtres Gaulois, se montrent alors les plus tenaces des hommes et les plus unis. En fait, ils n'ont jamais désespéré de la France. On croirait qu'ils savent que la Fille aînée de l'Eglise a droit aux promesses reçues par l'Eglise elle-même. En tout cas, à l'exemple de l'Eglise, la France s'est constamment tournée vers l'humain et vers l'universel. Sa littérature a une préférence pour les thèmes généraux qui sont communs à toute l'humanité. Sa langue, instrument de clarté, est propre à exprimer les moindres nuances de la pensée ou du sentiment. Plus intellectuels peut-être qu'aucun peuple d'Europe, si ce n'est le peuple grec, les Français ont toujours cherché l'équilibre de la raison et de la sensibilité. Ils ont beaucoup emprunté au dehors; mais ils ont pu le faire sans compromettre l'originalité ni la nouveauté nécessaires à toute œuvre de l'esprit, car ces étrangers étaient des hommes, donc des frères. Ce qu'elle avait pris, la France le leur rendait après l'avoir transformé à son image et en avoir fait un lien pour l'humanité entière.
Ces traits contribuent à éclairer une épithète qu'une tradition séculaire attache au nom de notre pays. Ce nom (( France », est très doux par lui-même. Ne sonnet-il pas comme le nom d'une femme aimée ? France la Douce est déjà invoquée dans la Chanson de Roland; et, honneur peut-être unique, nous ne fûmes pas seuls à nommer ainsi notre patrie.
L'art de la Douce France a des titres qui peuvent rivaliser avec ceux des nations les plus illustres. Les nombreux monuments romains ou gallo-romains qui subsistent encore entre le Rhin, les Alpes et les Pyrénées montrent combien vite les peuples de l'ancienne Gaule s'étaient adaptés à la civilisation romaine.
Sous les premiers Capétiens, la France est déjà une nation. Les initiatives qui lui reviennent sont de plus en plus éclatantes par leur qualité et par leurs conséquences. On peut dire que l'art n'a plus cessé dans notre pays de vivre une vie féconde. Il y eut des périodes plus ou moins brillantes, mais nulle rupture. Depuis l'exposition qui eut lieu à Londres en 1932, personne, je crois, ne conteste plus à l'art français l'unité et la continuité. L'Angleterre peut revendiquer le même honneur pour sa production littéraire ininterrompue depuis le haut Moyen âge. Seule de toutes les nations, la France étend ce privilège au domaine des arts comme à celui des lettres. Sans doute les plus grands noms des lettres et des arts ne se trouvent pas en France. Notre pays n'a eu ni un Homère, ni un Dante, ni un Shakespeare, ni un Léonard de Vinci, ni un Raphaël, ni un Michel-Ange, ni un Rubens, ni un Velasquez, ni un Rembrandt. Mais quelle suite de profonds ou gentils esprits ! Ils avaient quelque chose à dire qui venait de leur propre fonds, qui n'avait pas encore été entendu et qui ajoutait à notre connaissance de l'homme et du monde ou du moins à notre inquiétude cheminant à
travers cette (( forêt obscure », pour parler comme Dante, où nous cherchons notre voie.
Après les siècles de barbarie et de chaos qui suivirent l'écroulement de TEmpire romain, la France créa l'art roman, premier et magnifique interprète de la nouvelle civilisation qui apparaît en Europe, la civilisation chrétienne. Suivant le mot d'un vieux chroniqueur, (( la France se couvrit d'un manteau de blanches églises )). L'architecte, le sculpteur et le peintre associent leur zèle pour la beauté de la maison du Seigneur. Cluny construisit l'église la plus grande et la plus célèbre de la chrétienté, modèle d'un art sévère et grandiose. Les fresques de Saint-Savin, le portail de Moissac, les chapiteaux de la Daurade de Toulouse sont des créations aussi admirables par le sens de la vie que par l'originalité du style. Ce furent des transformations progressives qui, sans rupture, frayèrent le passage du roman au gothique. Un souffle de spiritualité et l'attraction de l'altitude inspirèrent ces sublimes élévations du génie français, ces cathédrales dont le monde n'avait pas encore rêvé la possibilité : Notre-Dame de Chartres, Notre-Dame de Paris, Notre-Dame de Reims, Notre-Dame d'Amiens. Le vide se substitua au plein dans les murs et de hautes fenêtres s'ouvrirent entre les piliers.
Dans les baies ogivales des nefs et des absides, Fart du vitrail déploya ses peintures translucides, invention française aussi originale que la fresque italienne et qui d'ailleurs l'a précédée. Leur éclat mystérieux
rappelle les mosaïques byzantines; mais c'est une sorte de mosaïque dont la lumière, en la traversant, fait un rideau de pierres précieuses où les accords des couleurs changent avec les heures du jour. Comme d'ailleurs dans la mosaïque byzantine, la matière elle-même devient esprit pour fermer les temples de Dieu à la clarté venue du dehors et y entretenir une lumière mystique propre au recueillement et à la prière.
Dans les livres d'Heures ou les Bibles on voyait aussi des fenêtres ouvertes sur des (( histoires » sacrées. Une école de miniaturistes qui eut à Paris son principal centre, rivalise avec le vitrail pour l'éclat et la richesse des couleurs. Ces peintres qui savaient tracer d'un dessin si sûr et si pur des figurines pleines de vérité, de naturel et d'élégance, avaient déjà exécuté maints chefs-d'œuvre petits par le format, grands par l'expression et le style, au temps où Giotto naissait à Florence. Dante les admira quand il vint à Paris vers 1302; il leur fit l'honneur d'une allusion dans la Divine Comédie.
C'est encore un art qui a d'étroites relations avec la peinture murale, la peinture du vitrail et l'enluminure de manuscrits que cet art de la tapisserie qui s'est glorieusement développé en France pendant des siècles et dont le plus ancien chef-d'œuvre est la célèbre tenture de V Apocalypse exécutée pour le duc d'Anjou en 1377-1379.
Tandis qu'un merveilleux élan vers le ciel inspirait les architectes de nos grandes cathédrales, la sculp-
ture était entraînée, elle aussi, dans ce mouvement ascensionnel. A l'agitation qui anime d'une vie puissante et généràlement ordonnée les tympans des églises romanes, s'oppose la verticalité des admirables statuescolonnes qui ornent le portail royal de Chartres. A Reims et à Amiens, la sculpture s'assouplit. Elle est partout, aux ébrasements et aux voussures des portails, à tous les étages des façades et sous les pinacles des contreforts. Le sourire de la Vierge Dorée d'Amiens et celui des Anges de Reims marquent l'épanouissement le plus complet de la sculpture gothique avant tout signe avant-coureur de déviation ou de décadence. Pour la première fois depuis la Grèce de Phidias, on voit un art plein de nouveauté et de vie atteindre un idéal classique.
En dépit de certains entraînements plus ou moins passagers, il n'y a pas en effet de peuple plus classique que le nôtre. Il l'est à la manière des Grecs, par son goût de la clarté et de l'harmonie ainsi que par son indestructible croyance que l'homme est la mesure des choses.
Quatre ou cinq siècles après le temps des Croisades et des cathédrales, les idées et les goûts ont bien changé. Ce qu'on demande surtout aux artistes, c'est d'embellir par mille grâces aimables les appartements où se réunissent les hommes et les femmes les plus spirituels de la terre, et d'évoquer les jeux, les plaisirs et les amours en les ennoblissant, s'il se peut, d'une atmo-
sphère de rêve, de féerie et de poésie. Le nom de Watteau suffit pour qu'on se souvienne qu'à l'auteur de V Embarquement pour Cythère et des Fêtes Galantes le monde est redevable d'un enchantement unique, fait de grâce, de tendresse, d'ironie et de mélancolie. De Watteau et de Chardin à Fragonard et à Houdon, l'art français au xviif siècle a exercé une véritable domination universelle.
Au siècle suivant, l'influence française ne s'est pas fait sentir avec moins de force. Les divers mouvements qui se sont succédé chez nous pendant plus de cent ans, classicisme, romantisme, réalisme, impressionnisme, eurent une répercussion immédiate à l'étranger. Quel siècle d'inventions que celui qui vit David, Prudhon, Ingres, Delacroix, Corot, Daumier, Millet, Courbet, Manet, Degas, Cézanne, Renoir, Monet, Gauguin, Van Gogh, Lautrec, et, chez les sculpteurs. Rude, Carpeaux, Rodin ! On ne nomme ici que les morts; mais la glorieuse histoire de l'art français n'est pas close.
L'idéal classique dont la première et fraîche floraison apparut au temps de Saint-Louis, c'est au xvif siècle qu'on est habitué à en chercher les fruits les plus parfaits. L'art de Versailles a régné sur l'Europe. Poussin, le plus intellectuel peut-être de nos grands peintres, est, comme son compagnon de promenade à Rome, Claude Lorrain, tout le contraire d'un académique. Dans son respect religieux et dans son amour de l'antiquité, il trouvait non pas des prétextes à une vaine et froide
archéologie, mais une source de vive et sereine poésie. Entre temps d'autres esprits originaux et indépendants suivaient des voies toutes différentes : Louis Le Nain, Georges de La Tour.
Il semble en efFet qu'on puisse distinguer dans notre pays, parmi les meilleurs artisans de sa gloire, deux familles spirituelles. Il y a ceux qui nous offrent en don royal la fleur suprême de la culture française. Leur œuvre, à laquelle leur génie confère tous les attraits de la nouveauté et de la vie, est un amalgame brillant et indissoluble de ce qu'ils ont aimé chez les maîtres et des inspirations que leur dicte une âme passionnée et solitaire. C'est Poussin, qui passe sa vie à Rome entre l'antique, Raphaël et Titien, c'est Watteau, qui se partage entre le même Titien et Rubens, c'est Delacroix, qui combine les exemples de Rubens avec ceux de Véronèse et de Tintoret; le premier et le dernier, grands artistes, grands poètes et esprits supérieurs, esprits philosophiques à la française; le second, créateur d'un monde enchanté féerique. Il y a d'autre part les modestes, ceux qui semblent tout près de la nature, qui, sur des sujets qu'ailleurs on dédaigne ou que l'on traite avec raillerie, en farce ou en satire, disent des choses toutes simples dont l'originalité ne frappe guère d'abord. Ces choses-là, cependant, se rattachent à l'étemel fonds humain et le temps ne leur ôte rien de leur fraîcheur, car cette fraîcheur est celle de la poésie. Discrète sans doute, mais profonde et touchant les cœurs, semblable
à l'émanation d'une âme honnête, cette poésie qui sort du sein de la vérité ne s'est trouvée qu'en France. Ce n'est qu'en France que les lettres ont connu un La Fontaine et la peinture un Le Nain, un Chardin, un Corot. On aurait tort d'ailleurs de croire à une opposition radicale entre les gentils esprits de ces deux lignées. Car un courant de réalité circule à travers l'histoire de l'art français, même aux époques qui semblent portées vers des conceptions purement idéalistes. Tel un de ces fleuves en partie souterrains qui sont une des curiosités naturelles de certaines régions françaises. Il disparaît dans un gouffre; peut-être oublie-t-on sa présence. Mais bientôt il sort plus puissant des ténèbres inférieures pour étaler ses nappes liquides à la clarté du firmament. C'est lui qui empêche les Imaginatifs et les poètes de se perdre dans l'abstraction et les nuées. C'est lui qui répand dans l'art simple et franc des Le Nain, des Chardin, des Corot, des Courbet, des Manet les paillettes de mystère que ses eaux ont recueillies au long de leur parcours chez les ombres.
POSTFACE
Poussin a écrit : « Le chant du cygne est plus doux quand il est près de sa fin. » Ce texte ne semble-t-il pas s'appliquer au dernier inédit de Jamot ?
Daté de 1938, alors qu'il était ravagé par une cruelle maladie qui devait l'emporter les premières semaines de la guerre, et dont il cachait les souffrances à tous, cet « Eloge de l'Àrt Français » est comme un défi à la catastrophe, qu'il savait venir. En effet, lucide, et grand voyageur jusqu'à la fin, Paul Jamot ne nourrissait aucune illusion. Ce court essai, resté manuscrit, devint comme un espoir et une consolation dans les années sombres. Ainsi fut-il lu par ceux, nombreux parmi ses amis, qui en prirent connaissance alors.
Cette publication, qui semble achever le cycle des « postmortem » de Jamot (elle en est la onzième), ne peut recevoir de meilleure épigraphe que deux autres textes de Poussin « le plus intellectuel peut-être de nos grands peintres » : « Il faut nous faire entendre quand le pouls nous bat encore un peu. » Et cet autre, qui est le plus célèbre et le plus beau de tous ceux contenus dans la correspondance du Maître : « C'est le rameau d'or de Virgile que nul ne peut trouver ni cueillir, s'il n'est conduit par la fatalité. » (Lettre à M. de Chambray, 1^^ mars 1665).
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Catalague succinct des huit œuvres reproduites choisies parmi celles que Paul Jamot avait réunies dans sa collection, tout au long de sa vie.
Planche I. — LOUIS LE NAIN : Le Retour du baptême
Signé et doté, en bas à gauche, Le Nain f 1642 Acquis par Jamot en 1923. Décrit ainsi par lui dans son « Le Nain» paru chez Henri Laurens en 1929, repr. P. 53. « La toile que je propose d^appeler le « Retour du Baptême » ...se distingue dons l'œuvre de Louis Le Nain par un air de gaieté qui nous étonne presque ou premier abord, mais qui est justifié par le sujet. Père, mère, grand-mère, enfants étaient tout à l'heure à l'église. Ils ont leurs habits du dimanche. La maison est en fête à cause du nouveau chrétien qui vient d'y entrer dons les bras de sa mère. Le poupon emmailloté, lui-même, semble participer à la réjouissance générale, debout sur le giron de la charmante et fraîche paysanne aux joues rondes qui lui sourit doucement. La grand-mère, plus grave, contemple les deux générations issues d'elle, tout en demeurant attentive ou pain et ou vin. Mois le père, aimable gaillard rosé de frais, qui préside la table, ne contraint pas sa joie : la bouche ouverte pour une salutation rituelle, il lève son verre, où brille le vin rouge, à la
santé de la mère et de Tenfant. Un petit garçon blond, aux cheveux un peu ébouriffés, dont le gentil visage se rencontre en plus d'un tableau des Le Nain, se tient debout, le chapeau à la main, derrière le siège de la grand-mère. Lui aussi il a ses plus beaux habits et doit être particulièrement satisfait de ses jambières de velours. Un autre garçon apparaît au fond de la salle, dressant sa silhouette à contre-jour dans Tembrasure d'une porte ouverte. Cette petite figure mystérieuse et lointaine, c'est comme une signature de Louis Le Nain. Presque toujours à l'arrière-plan de ses réunions de famille, il introduit une figure d'enfant qui nous tourne le dos et rêve au coin d'une cheminée ou qui ouvre une porte sur le dehors. Il y a là un instinct de poète qui, sans effort ni artifice, nous rappelle que cette réalité qui occupe tout le devant de la scène, cette réalité dont nous vivons, que nous touchons et qu'il nous peint avec tant de consciencieuse précision, n'est pas tout, qu'il y a autre chose, quelque chose de plus vague, mais de non moins nécessaire à nos intelligences et à nos cœurs. » Par ce texte, écrit plus de vingt ans avant ses Etudes sur Georges de La Tour, Jamot rapproche Le Nain du grand Lorrain : « Une chandelle, parfois, dans une petite main d'enfant, a vaincu la vaste nuit. » Gazette des Beaux-Arts, 1921-23 et 1939. Aussi « Georges de La Tour », Floury, 1942 et 1948.
Exposé à Amsterdam, « Rétrospective de l'Art Français » en 1926; à Londres, « L'Art Français de 1200 à 1900 », en 1932; à Paris, Petit Palais, « Le Nain », en 1934; à Paris, « Peintres de la Réalité», Orangerie des Tuileries, en 1934; à Bruxelles, «Cinq siècles d'art », en 1935; à New York, « La Tour et Le Nain » en 1936; à Paris, Exposition Universelle, «Chefs-d'œuvre de l'Art Français», en 1937; à Paris, « Exposition de la Donation Paul Jamot», Orangerie des Tuileries, en 1941 : repr. p. 66 du catalogue.
Légué par Paul Jamot, en 1939, au Musée du Louvre.
Planche II. — NICOLAS POUSSIN :
Le Triomphe de Pan
Acquis par Jamot en 1921, il lui a été vendu par le peintre Emile Bernard, chez qui ce tableau était devenu célèbre après avoir été examiné par tout ce qui comptait dans l'histoire de Tort ancien à Tépoque. Sauf le Docteur Walter Friediaender, qui n'eut pas Toccasion de le voir à Paris, entre son achat par Emile Bernard, à un marchand de la rue de Seine, nommé Guérin, en 1912, et la publication de son livre sur Nicolas Poussin en 1914. Le Docteur Friediaender devait d'ailleurs, dans son article « Poussin » du grand Dictionnaire allemand des peintres, sculpteurs et graveurs (Thieme et Becker) de 1933, et après l'avoir vu dans la collection de Jomot, reconnaître qu'il était considéré « le plus comme l'originol », « neuerdings». Quant au grand érudit Grautoff, auteur de ce monumental catalogue de Poussin, dont nul historien ne peut se passer, il fut si enthousiasmé par la vue de cette œuvre jusqu'alors inconnue, qu'il lui donna une nette priorité dans la description de son catalogue, sur l'exemplaire anglais, jusqu'alors le seul connu. Tant pour la couleur, la matière, que pour la composition plus serrée (les deux tableaux, celui de Jamot et celui de Morrison ont de notables différences), il place le «Triomphe de Pan » qu'il venait de voir en France (son livre parut aussi en 1914), parmi les œuvres les plus belles de Poussin. Cette opinion se concrétise dans le transparent qui en recouvre la reproduction, avec les numéros permettant de se rapporter au tableau de couleurs qui se trouve à la fin du livre. L'exemplaire anglais (Morrison), qui porte le numéro de cotalogue suivant (N^* 85) n'a pas ce dit transparent, et n'est fovorisé que d'une courte notice sans aucune louange. Ces foits sont bons à pré-
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ciser, car la barrière élevée par la langue allemande a permis de dire et d'écrire certaines choses inexactes. Ce tableau est un des chefs-d'œuvre de l'art universel. Jamot l'a étudié longuement dans deux études de la Gazette des Beaux-Arts, parues l'une en 1921, le tableau appartenant encore à Emile Bernard, l'autre en 1925, après l'Exposition du Petit Palais, qui avait attiré de nombreux visiteurs, et où il avait été admiré par tous. Ces deux articles, où Jamot exprime toute sa pensée, font partie du texte de « Connaissance de Poussin» paru en 1948 chez Floury. Dans la nymphe brune, « à l'air aimable et doucement souriant» et dont le type si particulier se retrouve dans les tableaux de la même époque : « la noble muse de 1' « Inspiration du Poète »... la charmante joueuse de luth dans la seconde en date des « Bacchanales » du Louvre... la délicieuse suivante de la déesse dans le « Triomphe de Flore », qui, semblable à une de ces figurines de Tanagra dont personne alors pourtant ne soupçonnait l'existence, s'attarde et se baisse pour cueillir une fleur... la « Vierge du pilier », telle que Poussin l'a peinte apparaissant à saint Jacques le Majeur», Jamot désirait voir: « le modèle qu'il (Poussin) avait alors le plus près de ses yeux r— et de son cœur — : sa femme, Anna Dughet, qui avait dix-sept ans quand il l'épousa le 9 août 1630 à San Lorenzo in Lucina et qu'il appelait trente-trois ans plus tard sa bonne femme. »
Historiquement, nous savons que deux exemplaires de ce tableau existaient du temps de Poussin, l'un exécuté pour le cardinal de Richelieu en 1639, l'autre que le cavalier Bernin vit en 1665 chez M. de Chantelou, l'ami très cher de Poussin, et admira « un bon quart d'heure tout au moins », lui, l'illustre sculpteur, en disant «quel grand conteur d'histoires».
Il y a aussi un autre texte de Grautoff sur les « Bacchanales» de Richelieu, et où la barrière de la langue allemande n'existe pas, puisqu'il parut en 1932 dans la Gazette des Beaux-
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Arts de mai, p. 323). Voici ce passage qui est passé trop inaperçu : « Les textes ne nous apprennent que peu de chose sur l'existence de deux exemplaires du « Triomphe de Galatée» ou du « Triomphe de Neptune et d'Amphitrite », autre titre de cette composition, mais Paul Jamot remarquait déjà dans la Gazette des Beaux- Arts de 1921 : « Il y a quelque désordre dans le récit de Chantelou. » Chantelou était Tami et l'admirateur de Poussin, qui énuméra et décrivit notamment les quatre « Bacchanales » peintes par le maître pour Richelieu, au nombre desquelles il faut ranger le « Triomphe de Galatée ». Jamot lui-même possède une de ces « Bacchanales » qui est connue également en deux exemplaires. Mais si Ton sait aujourd'hui qu'il existait deux exemplaires originaux et incontestables du « Triomphe de Pan », (« Vor jeden zôgert mon, das Wort Kopie auszugesprechen, je langer mon die Leinwand betrachtet» — « Pour chacun on hésite à prononcer le mot de copie, plus on considère longuement la toile.» Grautoff, Poussin, 1914, tome I, p. 155) pourquoi Poussin n'aurait-il pas peint aussi deux fois le « Triomphe de Galatée » ? ». Ainsi le grand érudit allemand, qui a attaché indissolublement son nom à celui du plus grand peintre français, prend position de la façon la plus nette sur la question des doubles originaux faits de la main même de Poussin.
Exposé à Paris, « le Paysage Français de Poussin à Corot», Petit Palais, en 1925, reproduit dans l'ouvrage commémoratif de l'Exposition, édité par la Gazette des Beaux-Arts; à Amsterdam, « Rétrospective d'Art Français» en 1926; à Paris, Galerie Arthur-Sambon, en 1928; à Londres, «L'Art Français de 1200 à 1900» en 1932; à Bruxelles, «Cinq siècles d'Art» en 1935; à Vienne, « Exposition Poussin» en 1936, le Burlington Magazine de février 1936, ayant publié à Londres un court article du Wolfgang Born, sur cette Exposition, où le tableau de Jamot est reproduit page 101; Paris, « Exposition de la Dona-
tion Poul Jamot», Orangerie des Tuileries, 1941, le tableau est reproduit dans le Catalogue, p. 65.
Et Maurice Denis écrit dans la Préface de ce Catalogue : «Ce qui l'attirait (Jamot) chez Poussin, c'était l'ordonnance, la noblesse du style et comme il Ta dit lui-même, « la philo- « Sophie mâle et sereine, le pathétique intellectuel, la majesté «tour à tour héroïque et familière»; c'était l'imagination du grand conteur de fables, la poésie de l'antiquité : précieuses précisions sur l'esthétique de Jamot, sur sa fidélité à l'hellénisme, et sa parfaite compréhension de la beauté classique. Aussi quelle joie et quelle fierté lorsque le magnifique « Triomphe de Pan », une des quatre bacchanales commandées par Richelieu, passa de la collection d'Emile Bernard dans la sienne»... «Il enrichit d'un nouveau chef-d'œuvre le trésor incomparable de nos tableaux de Poussin, gloire éternelle de la France. »
En 1941 aussi, paraissent simultanément deux articles. M. Pierre du Colombier, dans Beaux-Arts du 11 avril 1941, écrit sur Paul Jamot : « Parallèlement à sa carrière officielle au Louvre, il ménageait une place à sa vie de collectionneur. Nul ne pouvait l'ignorer, car il avait déjà donné aux Musées Nationaux de très belles pièces, et nul n'était plus généreux que lui, et plus disposé à faire largesse de ses trésors. On aurait donc pu croire qu'on les connaissait presque tous : or en entrant à l'Orangerie, ceux mêmes qui avaient fréquenté sa calme demeure de l'avenue de Ségur ont éprouvé un choc : ils n'attribuaient pas tant d'importance à la collection Jamot»... « Nulle collection d'ailleurs ne saurait mieux refléter celui qui la composa. Elle est toute consacrée en effet à ceux que, pour reprendre une formule de Barrés, l'on pourrait appeler les « intercesseurs » de Jamot. » Nicolas Poussin en première ligne, naturellement, sur lequel il a écrit de pénétrantes études. Il gardait constamment devant les yeux — lorsqu'elle ne figu-
rait pos dans quelque exposition — lo fameuse « Bacchanale » qu'il avait acquise d'Emile Bernard, réplique splendide, brillante de couleurs, d'un tableau conservé dans une collection anglaise. Peut-être nous sera-t-il donné un jour de faire la comparaison. La « Bacchanale » représentera pour le Louvre une époque de Poussin qui figurait pauvrement dans notre musée ». La tableau est reproduit page 7.
M. Jean Babelon écrit dans rillustration (26 avril 1941) : « L'exposition à laquelle nous a conviés le musée de l'Orangerie, présente la collection d'un grand amateur d'art. Elle fut réunie au cours de toute une vie par un homme de grande culture, poète, artiste, écrivain et historien d'art. Sa formation spirituelle, ses goûts l'attachèrent au Musée du Louvre, où sa carrière administrative s'écoula tout entière, pour se terminer à la conservation du département de la peinture. En voyant les œuvres réunies par lui avec patience et amour, on ne peut manquer d'apprécier l'étendue de ses curiosités et l'éclectisme de ses préférences. Jamais l'esprit de lucre ne dicta ses choix »... « L'ancien membre de l'Ecole d'Athènes semble avoir pour toujours adopté la discipline classique. C'est ainsi que la toile maîtresse de sa collection est un des plus beaux Poussin que nous connaissions, « Le Triomphe de Pan », admirable de composition, d'équilibre, de style. Un amateur, sans moyens de milliardaire, pouvait s'enorgueillir de ce panneau, une des quatre Bacchanales commandées par le cardinal de Richelieu »... « Paul Jamot représente le type le plus parfait de l'amateur d'art, avec cette vertu rare : le désintéressement, grâce à laquelle nos musées reçoivent un précieux enrichissement. » Le tableau est reproduit page 437.
M. Pierre du Colombier l'avait déjà compris dans l'illustration, planche 35 de son livre sur Poussin, paru chez Crès en 1931. M. Gilles de la Tourette également (Rieder, 1929). Aussi, M. Jean Vergnet-Ruiz, Revue des Beaux- Arts de France,
avril-mai 1943, le reproduit dans son article sur la « Donation Paul Jamot », page 203. Voir de même son livre sur Poussin, paru en 1951 chez Morancé (pl. n«« 19 et 20).
Le « Triomphe de Pan » est reproduit dans le Larousse, 1936, «Grand Mémento Encyclopédique», «Histoire des Arts, Ecole Française du début du xvif siècle », page 922.
Reproduction en couleurs et un détail en noir et blanc, dans « Connaissance de Poussin », de Paul Jamot, Floury, 1948.
Reproduit dans France-Illustration du avril 1950, page vi, (détail de la nymphe de profil).
Reproduit en couleurs dans le « Poussin » de M. Jean Alazard, n° 33 de l'Index des illustrations. Hatier, 1957.
En extrait des «Actes du Colloque Poussin» (tenu à Paris en septembre 1958), à paraître prochainement aux Editions du Centre National de la Recherche Scientifique, la revue Médecine de France, numéro 106, 1959, vient de publier une reproduction du « Triomphe de Pan », dans un article de M. André Chastel, à côté de l'Etude de Picasso, avec cette légende : « Nicolas Poussin : Bacchanale dite « Triomphe de Pan», qui a servi de modèle à Picasso (musée du Louvre, Legs Jamot) », page 32.
Légué par Paul Jamot en 1939 au Musée du Louvre.
Planche III. — COROT :
Le Tibre à l'endroit dit Aqua Acetosa ou la Promenade du Poussin
Tableau de jeunesse peint pendant le premier séjour de Corot en Italie. Provient de l'atelier de Corot, vente de 1875. Acquis par Paul Jamot en 1910. «Cette période, qui est généralement si heureuse dans la carrière des maîtres, c'est encore la jeunesse, ce n'est plus l'inexpérience, ce n'est pas encore l'art plus profond, plus riche, mais plus tendu, plus
complexe, que la crise de la quarantième année inspire ou impose. Le spectacle de la nature et de la vie est comme un enchantement : Tartiste est docile à ce qu'il voit; sa réaction est plus faible, mais sa joie plus pleine, presque naïve. Les contemporains comprennent mal le charme indéfinissable et subtil qui pare les œuvres de jeunesse d'un artiste supérieurement doué. C'est plus tard, quand une originalité obtenue après de longs efforts a enfin conquis l'admiration, que notre curiosité se reporte avec tendresse vers les travaux plus instinctifs des premières années. Nous nous sommes rassasiés des fruits gonflés de substance, aux couleurs ivermeilles, à la saveur forte. Un obscur sentiment de gratitude nous fait alors aimer le parfum des fleurs délicates et fragiles, si différentes des fruits qu'elle annonçait cependant. N'est-ce pas ce qui s'est produit pour Corot ? La gloire lui est venue avec les œuvres conscientes et volontaires de sa maturité, presque de sa vieillesse. Mais aujourd'hui notre prédilection nous entraîne vers l'époque fortunée de ses voyages en Italie, et, parmi les œuvres plus tardives, s'attache à celles où survécut, jusqu'à la dernière heure, la fraîche inspiration dé sa jeunesse. » «Auguste Ravier» par Jaul Jamot, Lyon, Lardanchet, 1911. « Entre ceux qui ont enrichi d'œuvres fortes, belles ou charmantes et de quelques chefs-d'œuvre le patrimoine de l'humanité, il en est bien peu qui aient mérité d'être aimés comme on aime un père, un frère ou un ami. Il ne suffit pas d'admirer Corot, il ne suffit pas de reconnaître en lui non seulement le plus délicieux et le plus poète de nos paysagistes, mais un grand peintre et le plus français peut-être des grands peintres du xix"" siècle. Il faut l'aimer. Il a mérité d'être aimé. Il a aimé l'art auquel il a voué toutes ses pensées, toutes ses ambitions, et, par un miracle presque unique, cet amour qui semble tout absorber n'a fait aucun tort aux impulsions de ce cœur pur et ingénu. Il a aimé les créatures. Il a aimé celles
à qui rattachaient les liens du sang ou de Télection ou les simples rapports que créent les rencontres de la vie. Il a aimé les pauvres, les déshérités, les souffrants. Il a aimé avec autant de tendre générosité que s'il n'avait pas été un grand artiste. Il nous donne ainsi ce spectacle bien rare, un des plus beaux et des plus réconfortants que nous offre l'histoire de l'humanité: celui d'un génie modeste, heureux, équilibré, que le bon sens garde de tous excès, que cependant la fantaisie habite, et où fleurissent toutes (es simples vertus qu'on n'ose pas, en général, attendre de ceux qui, élevés par leurs talents si forts au-dessus de la foule, ont plus d'efforts à faire pour résister aux insidieux conseils de l'orgueil. » « Il était tout le contraire d'un théoricien. Mais que sa charmante naïveté et son apparente insouciance de grand enfant ne nous trompe pas ! Il n'avait d'insouciance que pour les choses non essentielles que convoitent, que se disputent, que s'arrachent en vain le commun des hommes, enfin, pour tout ce qui ne vaut pas la peine qu'on s'en soucie. Mois il était parfaitement conscient de ce qu'il voulait et de ce qu'il faisait. « Mieux vaut, répétait-il, n'être rien que d'être l'écho d'autres peintures. Comme dit le Sage, quand on suit quelqu'un, on est toujours derrière. Le beau dans l'art, c'est la vérité baignée dans l'impression que nous avons reçue à l'aspect de la nature. » « Corot », par Paul Jamot. Editions d'Histoire et d'Art, 1936.
Exposé à Paris, Petit Palais, «c Le paysage français de Poussin à Corot», en 1925; à Paris, «Les artistes français en Italie», Arts Décoratifs, en 1934; à Zurich, <c Corot», en 1934; à Paris, Orangerie des Tuileries, «Corot», en 1936; à Paris, Exposition Universelle, « Chefs-d'œuvre de l'art français», en 1937; à Belgrade, en 1939; à Paris, «Exposition Donation Paul Jamot» à l'Orangerie des Tuileries, en 1941.
Reproduit dans le «Corot» de Paul Jamot, 1936, p. 8.
Légué par Paul Jamot, en 1939, au Musée du Louvre.
Planche IV. — DELACROIX :
Portroit por lui-même en costume d'Homlet
Acquis à la vente Chéramy en 1913, provenant de la Collection de Robaut, et de Carrier, Tomi de Delacroix. Ce chef-d'œuvre, petit par la taille (0,40x0,30) a pris toute sa signification depuis la pénétrante étude de Paul Jomot, parue chez Laurens en 1928, dans le recueil de Conférences prononcées à la Sorbonne en 1927 pour le centenaire du Romantisme, et intitulé : « Le Romantisme et TArt ». Ce n'est pas par hasard que ce précieux auto-portrait était entré dans sa collection. En effet la personnalité de Delacroix « âme passionnée et solitaire »... « grand esprit, grand poète et esprit supérieur, esprit philosophe à la française », a toujours exercé une véritable fascination sur Jomot (il devait plus tord être vice-président de la Société des Amis d'Eugène Delacroix, fondée pour préserver les lieux où Delacroix avait vécu et les transformer en musée). Cet accord secret qu'il sentait entre sa sensibilité et celle de Delacroix lui permit de pénétrer le mystère de ce petit tableau. Grand lettré, et vivant à une époque où toute famille avait l'œuvre complète de Wolter Scott, Jomot écarta, sons même avoir à le justifier, l'assertion contenue dons le catalogue de l'Exposition Delacroix à l'Ecole des Beaux-Arts en 1885. Il y avait bien une inscription « Roveswood » ou «à Roveswood » ou dos de la toile, mois celle-ci s'appliquait à l'ami Carrier à qui fut donné ce portrait. Le fiancé de Lucy Ashton, le Maître de Rovenswood, dont les aventures tragiques sont chantées dons le fameux opéra de Donizetti, vivait ou temps de la reine Anne, de Low et de Soroh Jennings, duchesse de Morlborough, c'est-à-dire sous notre Régence. De plus, la seule fois où son costume est décrit il se compose d'un habit vert, d'un manteau brun et d'un chapeau rabattu avec cette
plume noire, seule trace de son passage, quand il meurt englouti par les sables, après le drame affreux de Lucy de Lammermoor. Le choix du costume d'HamIet ne faisait pas de doute : il est d'ailleurs conforme à celui que portent les Hamiet que Delacroix a représentés par la suite, conforme à celui que portent les Hamiet au théâtre. « Pour la première fois, mettant sa personne dans une peinture de sa façon, il cherche un déguisement; ce déguisement n'est-il pas une révélation?» (Catalogue de l'Exposition Delacroix au Musée du Louvre en 1930, p. 41). Ce texte, extrait de la conférence de 1927 (p. 123 du livre paru chez Laurens), précise : «On sait avec quelle prédilection, Delacroix s'est fait à différentes époques de sa vie, tantôt en peinture, tantôt en dessin, ou en lithographie, le peintre de l'énigmatique et malheureux Prince de Danemark »... « Le drame intérieur d'HamIet attire le curieux de psychologie, l'homme exercé de bonne heure à l'introspection que nous avons appris à connaître dans les trois volumes du « Journal ». Puis vient le portrait du Louvre « l'homme au gilet vert», élégante et hautaine image, l'artiste au moment d'entrer dans la maturité, fixe le dernier rayon de sa jeunesse. Enfin quelques photographies où, plus âgé, on lui voit le même grand air d'homme peu commode et pourtant fascinateur. » Et Jamot termine la préface de l'Exposition de 1930 par ce texte, qui éclaire encore mieux ce qu'il voyait dans ce petit portrait : « Dans l'Assemblée idéale des grands poètes, des grands artistes, des grands esprits, je vois un petit groupe de mortels privilégiés. Ceux-là ont fait de belles choses, de grandes choses et, cependant, on les sent ou les devine encore supérieurs dans leur nature profonde au testament public dont ils ont enrichi l'humanité ! C'est pourquoi on ne se lasse jamais de pénétrer plus avant dans la connaissance de leur personne aussi bien que dans l'intelligence de leurs chefsd'œuvre. Quant à eux, ils peuvent avoir leurs instants de faci-
lité et de grâce dans les relations ordinaires de la vie : ils peuvent même dérober aux regards ce qui fait d'eux à jamais des isolés, mais ils savent qu'ils sont tels : ils savent que la gloire leur est due, quoi qu'ils fassent et même, à supposer que cela fût possible, s'ils ne faisaient rien. Ils sont grands par droit de naissance : ce sont les princes. »
Exposé à Paris, Ecole des Beaux-Arts, «Delacroix» 1885- En Danemark, Suède, Norvège, «Art Français» 1927; à Paris, Musée du Louvre, «Delacroix», en 1930; à Londres, «Art Français de 1200 à 1900», en 1932; à Paris, Atelier Delacroix, en 1932; à Paris, Atelier Delacroix, en 1934; à Paris, Bernheim, en 1936; à Paris, Atelier Delacroix, en 1937; à Paris, Atelier Delacroix, en 1939; à r« Exposition Donation Paul Jamot», Orangerie des Tuileries, en 1941.
Cité par André Joubin : «Delacroix vu par lui-même». Gazette des Beaux-Arts, mai- juin 1939.
Reproduit dans « Le Romantisme et l'Art», Laurens, 1928, pl. XX; « La Peinture française », de Paul Jamot, Editions d'Histoire et d'Art, 1934. Et dans l'article de M. Pierre du Colombier, « Souvenir de Paul Jamot», Beaux-Arts, 1941, pp. 6 et 7, avec ce commentaire : « Enfin, Eugène Delacroix dans sa ferveur romantique, avec les noirs somptueux du costume d'HamIet. »
Légué par Paul Jamot, en 1939, au Musée Delacroix.
Planche V. — CHASSÉRIAU :
Le Spectre de Bonquo
Signé en bas, à droite, Th Chossériau.
Ce tableau, qui faisait partie de la collection de son père, à côté des Corot, Lépine, Jongkind, Chintreuil, Daumier,
Millet, a contribué fortement à former la sensibilité de Poul Jomot. Plus tord, il devait écrire des pages pénétrantes sur le génie français, qui, pareil au génie grec, jette un voile de douceur et de sérénité sur Thorreur. Il est difficile de mesurer rinfluence d'une œuvre d'art contemplée journellement par un enfant. Chez Jamot, elle est manifeste, comme celle des Corot possédés par divers membres de sa famille, amis du bon Corot qui fut leur hôte à Reims. Ce tableau, inspiré par une des scènes les plus tragiques du plus tragique des drames, ne peut pas faire peur, même à un enfant. C'est le seul tableau peint par un grand artiste français où se trouve un mort, revenu sur la terre, en forme de spectre. On ne peut pas lui comparer Girodet « Les ombres des guerriers français reçues par THomère du Septentrion ». Girodet, qui n'est pas un grand peintre, n'a fait que transposer dans la mythologie nordique, les innombrables «élus arrivant au paradis» de l'art chrétien. Paul Jamot analyse ainsi le génie d'un de ses artistes favoris : « Il s'agit d'un peintre doué des dons les plus beaux et les plus rares et qui mourut à l'âge où d'autres commencent seulement à sortir d'apprentissage. »... « Comblé de dons multiples, apte à tout exprimer par les moyens de la peinture, Chassériau ne pouvait rester indifférent à aucune des idées ou des passions qui agitaient les artistes de son temps. Une double affinité le reliait aux deux maîtres dont les génies semblaient alors aussi contraires que l'erreur et la vérité; seulement on ne s'entendait pas pour reconnaître qui était l'apôtre d'erreur et qui le champion de vérité. Chassériau doit sa première formation à Ingres. Il ne doit presque pas moins à Delacroix, puisqu'il lui doit ce qui lui a permis d'échapper à l'emprise trop despotique de son premier maître. Il les a admirés tous deux : il n'a imité ni l'un ni l'autre. Son ambition fut, il ne l'a pas caché, de fondre dans son œuvre le dessin d'Ingres et la couleur de Delacroix ou, si l'on veut.
XVI
10 sérénité antique et la passion moderne. C'est un de ses plus beaux titres que d'y avoir réussi. »... « Les romantiques ont presque aussi souvent cherché l'inspiration de leurs poèmes ou de leurs tableaux dans les drames de Shakespeare qu'aux rivages de l'Orient. Personne n'ignore comment Delacroix s'est emparé du personnage d'HamIet. Ne dirait-on pas plutôt que l'énigmatique prince de Danemark s'est emparé de son peintre ?
11 suffit de rappeler la petite toile où Delacroix, âgé de vingtquatre ans, s'est représenté en costume d'HamIet. Chassériau n'a pas disputé à son illustre devancier la terrasse d'Elseneur ni le cimetière du pauvre Yorick. Mais en 1844, au moment où il entreprenait la décoration de la Cour des Comptes, et comme pour se délasser de cette tâche immense, il gravait à l'eau-forte les scènes principales d'Othello. »... « On devine les raisons de la préférence accordée à une tragédie où, aux traits d'une sombre passion, d'une rage meurtrière, s'oppose la grâce d'une femme, d'une douce et mélancolique victime. A plusieurs reprises, Chassériau s'est plu à reprendre sur la toile les thèmes de ses eaux-fortes. Peinte ou gravée, Desdémone est une des plus touchantes créatures de son imagination. On chercherait vainement sa pareille dans l'œuvre d'Eugène Delacroix. Chassériau possède un don rare dans tous les temps, plus rare à l'époque du romantisme, et qui fait de lui un fils lointain, mais non indigne, de la Grèce. Comme les Grecs, il a su exprimer sans convulsion ni frénésie la douleur, le désespoir, la terreur et tous les sentiments tragiques. »... « Ce sens vraiment classique de la mesure et ce souci de l'harmonie, Chassériau les applique même à ses interprétations d'un drame plus sombre et plus sauvage. En 1855/ il peint deux tableaux inspirés par l'ambition, le crime et le remords du thane de Cawdor : « Macbeth rencontrant les sorcières sur la bruyère » et « Le Spectre de Banque ». Dans l'un et dans l'autre, la couleur concourt autant que les gestes et les visages à exprimer
rhorreur tragique. Le premier qui appartient désormais au Louvre fait éclater des rouges sanglants sur un sinistre ciel noir. Cependant, jusque dans de telles scènes, Chassériau, en dépit des costumes, semble penser aux Niobides et à la tête de Méduse plus qu'aux figures de cauchemar sorties de Timagination septentrionale »... « L'homme n'est pas fait pour les bonheurs paisibles. Il est fait pour aspirer de toutes les fibres de son être à une félicité merveilleuse qui le fuit, et cette poursuite, que les sceptiques croient vaine, est la mère de ce que les inquiets mortels, habitants de cette terre, ont inventé de meilleur et de plus beau. Heureux, en dépit des alarmes et des larmes, ceux qui placent leur rêve fortuné dans l'amour ou dans l'art ! Pourquoi ne pas dire qu'à un certain degré d'épuration ces deux rêves ne font qu'un et que tous deux conduisent les âmes les plus nobles à la contemplation de la Beauté parfaite et au Divin ? C'est ainsi que Chassériau, à Saint-Merri, à Saint-Roch, à Saint-Philippe-du-Roule, nous a laissé quelques-uns des plus beaux exemples du pathétique religieux au xix^ siècle»... « Il est de ces artistes rares dont la France — c'est son honneur — a produit un certain nombre. Chez eux la sensibilité est sans cesse imprégnée de pensée. Ils sont parfaitement conscients de ce qu'ils rêvent, de ce qu'ils veulent et de ce qu'ils créent.»... «Un mot d'Eugène Delacroix peint bien ce grand homme : pour lui, l'art qu'il veut faire, et nous savons à quel point il l'a fait, est de la « poésie en action ». On notera avec plaisir un mot de Chassériau qui répond à celui de l'auteur des massacres de Scio, sauf la différence de tout ce qui sépare leurs deux personnalités : « Non la nature, mais la poésie de la nature.». «Chassériau», Mélanges Bertaux, 1924. Revue de l'Art Ancien et Moderne, 1920. «Théodore Chassériau», Editions d'Etudes et de Documents. Les Beaux- Arts, 1933.
Exposé à Paris, Orangerie des Tuileries, « Chassériau »,
1933; à Paris. Orangerie des Tuileries, « Donation Paul Jamot »,
Reproduit, Luc Benoist, L'Amour de TArt, 1926, p. 170.
Planche VI. — DEGAS :
Portroit de Madame Hertel
Dans la marge, Degas a écrit : « Hertel vers 1860». Dessin à la mine de plomb. Acquis par Paul Jamot à la troisième vente Degas en 1919. A ce dessin encore si proche d'Ingres, peut déjà s'appliquer ce que Jamot a écrit sur les études faites pour la « Sémiramis » un an plus tard : « Il n'y a, je crois, parmi les dessins du xix^ siècle, rien qui s'approche davantage du style des maîtres, rien qui soit d'une beauté à la fois plus rare et plus apte à être comprise de tous. »... « Dès ses premiers contacts avec l'art et la réalité, Degas nous prouve que ni le désir de la perfection, ni l'effort le plus tendu par lequel l'artiste veut étreindre un objet, ni même l'analyse du mouvement et la poursuite de l'inédit ne lui feraient rien perdre de ses qualités fondamentales : l'aisance et le naturel. C'est un des traits qui assurent à son œuvre un caractère classique. Degas est sous ce rapport plus classique encore qu'Ingres lui-même. Car le vrai classique est naturel, même dans la nouveauté : il est naturel parce qu'il vise à l'universel, même lorsqu'il paraît principalement occupé de voir et de rendre ce que personne n'a observé avant lui. » A ce portrait de jeune femme qui semble se soulever du canapé sur lequel sa main frémit, peut s'appliquer aussi : « Degas a eu la passion du mouvement. Même dans les portraits et dès l'époque de sa jeunesse, il veut du mouvement. »... « Le mouvement dans lequel la créature concentre son effort, révèle sa volonté, nous
émeut au même instant par sa brièveté; plus il est tendu, plus vite un bras va se détendre : le mouvement est ce qu'il y a de plus spirituel dans la réalité des corps. Il est fugitif, aérien, insaisissable, sauf à des yeux dont la vision est vive et aiguë. Bien rares sont ces yeux, même chez les artistes : plus rares encore les mains qui ont su rendre ce que de tels yeux aperçoivent. Degas est au premier rang de ces privilégiés. » « Degas », par Paul Jamot. Editions de la Gazette des Beaux- Arts, 1924.
Exposé à Amsterdam, « Rétrospective de l'Art français », en 1926; à Paris, «Degas portraitiste». Orangerie, en 1931; à Venise, Biennale, en 1936; à Paris, « Degas», Orangerie, en 1937; à Paris, «Exposition Donation Paul Jamot», Orangerie, en 1941. Reproduit au catalogue, p. 69.
Reproduit dans le livre de Paul Jamot, «Degas», 1924,
pl. 2.
Légué par Paul Jamot, en 1939, au Musée du Louvre.
Planche VII. — GAUGUIN :
La Seine à Paris, temps de neige
Signé en bas à droite, P. Gauguin, 1875. Acquis par Paul Jamot, à la vente Bernier, en 1910. Ce tableau admirable, qui est si près des impressionnistes, mais où Teau glacée semble se soulever entre les berges couvertes de neige, mérite déjà ce que Jamot a écrit : « Gauguin, après les expériences qui le font passer de la marine à la finance, ne vient que tard à la peinture. Il s'y jette alors avec une véhémence farouche et avec ce mélange de brutalité et de raffinement, d'impulsivité et de réflexion qu'il apporte à toutes ses entreprises. Le primitif, le sauvage qu'il se vantait d'être finit par l'emporter. Gauguin
s'installe à Tahiti où, après des années traversées de colères et d'enchantements, il trouve une mort misérable. Mais, chose curieuse, ce n'est pas uniquement la barbarie millénaire qu'il allait chercher si loin, c'est l'ordre. Comme Seurat, mais avec des moyens tout autres, Gauguin est en réaction contre l'inorganique. Son goût atavique de l'exotisme et du primitif lui fournit les éléments d'un style décoratif. Si éloignée de l'analyse et de la vibration impressionnistes que soit sa peinture par à-plats cernés et sertis comme les pièces d'un vitrail, la gamme colorée dont il se sert pour des effets de synthèse n'aurait pas sans doute été ce qu'elle est, s'il n'avait pas assez longtemps travaillé avec Pissaro. » « On n'improvise pas un style décoratif fondé sur les plus hardies simplifications du dessin et les synthèses les plus paroxystes des couleurs. » « La peinture française», de Paul Jamot, Editions d'Histoire et d'Art, 1934, et «Le Salon d'Automne» de 1906, Gazette des Beaux-Arts,
Exposé à Paris, «Paysage de 1400 à 1900», Seligmann, en 1938; à Liège, en 1939; à Paris, « Exposition Donation Paul Jamot», Orangerie des Tuileries, en 1941.
Légué par Paul Jamot, en 1939, au Musée du Louvre.
Planche Viil. — OoiLON REDON :
Le Sacré-Cœur
Signé en bas à droite : Odilon Redon. Paul Jamot n'a pas écrit d'études sur Redon. Il cite seulement son «symbolisme énigmatique » qui l'attirait, puisque sa collection contenait deux œuvres de ce peintre rare (l'autre est «Fleurs dans un vase vert», légué aussi aux Musées). Ces deux tableaux provenant de la vente 0. Redon, 11 mars 1907, et exposés
Qu Petit Palais, 1934. A ce Christ auquel Tartiste a su donner une vie toute particulière, si éloignée des conceptions qui régnaient alors, s'applique ce que Jamot a écrit dans un texte paru comme préface de l'Exposition : « La Passion du Christ dans TArt français», Paris, 1934. « L'art est né dès que l'homme eut levé les yeux au-dessus des plus basses matérialités de la terre; disons plus justement : dès qu'il eut ouvert les yeux, puisque, comme l'a dit le poète antique, l'homme est le seul des animaux qui porte la tête tournée vers le ciel. Il est né avec la première joie, la première douleur, la première prière, et nul ne saura jamais, de cette joie, de cette douleur, de cette prière, dire à qui revient la priorité ! Il a eu, il aura encore des moments de plus grande splendeur et d'autres moins heureux. Il ne mourra qu'à l'heure où le dernier des mortels exhalera son dernier soupir dans les flammes de l'explosion qui détruira notre planète ou les glaces qui en feront un petit globe à jamais stérile roulant en vain à travers les espaces infinis. L'Art est éternel comme le sentiment religieux où il a trouvé, trouve et trouvera des sources inépuisables, à condition d'y porter une âme sincère et pure. Je ne parle pas ici de vertu ni même de piété au sens pratique. Mais je pense à une magnifique parole de Michel-Ange que je ne me lasse pas de citer : « La bonne peinture est dévote par elle-même. » En tout temps et en tout lieu où naîtra un grand artiste, celui-là pourra créer des chefs-d'œuvre sur les thèmes traditionnels du Christianisme. Il ajoutera sa part au mystérieux collier d'or sans fin dont chaque maillon est un monde qui se suffit à lui-même et ne ressemble à aucun autre, cependant que la chaîne immense enchante par son harmonie et son unité le spectateur qui regarde se dérouler les annales de l'humanité. »
GETTY RESEARCH INSTITUTE
Sources et licence
Texte : https://archive.org/details/petitdiscourssur00jamo. 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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