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Victor Hugo (1802 - 1885)
Paysage au chdteau

1857

Plume et lavis d'encre brune, fusain et rehauts de gouache blanche sur papier a dessin beige
170 x 280 mm

Signé, localisé et daté en bas a droite, repassé a la gouache : « Victor Hugo, Guernesey, 1857 »
Signé une seconde fois dans I'angle en bas a droite : « VICTOR HUGO »



Francois Lemoyne

Paris 1688 - 1737 Paris

Etude de téte, préparatoire & Hercule et Omphale
1724

Sanguine et rehauts de craie blanche sur papier
143 X100 mm

D'abord éleve de Robert Levrac Tournieres, époux de sa mere en troisiemes noces, Francois Lemoyne
étudie ensuite dans l'atelier de Louis Galloche. Agréé a 'Académie royale de peinture en 1716, il y est recu
en 1718 avec Hercule et Cacus. Il obtient des lors de nombreuses commandes de décors et de tableaux
religieux. La commande la plus importante de sa carriére, et réalisation majeure, est celle du plafond du
Salon d'Hercule au Chateau de Versailles, pour lequel il peint Apothéose d'Hercule entre 1733 et 1736.
Le résultat de ce chantier lui vaut le titre de Premier peintre du roi, moins d'un an avant son suicide.

Entre 1723 et 1724, Lemoyne fait un séjour de huit mois en Italie avec son protecteur Francois Berger.
C'est pour ce dernier qu'il peint Hercule et Omphale (ill. 1) a Rome entre mai et juillet 1724. Selon le
mythe antique, Hercule, aprés avoir assassiné le jeune Iphitos, fils d'Eurytos, est réduit en esclavage par
les Dieux pendant un an. Il est alors vendu par Zeus a Omphale, reine de Lydie, pour effectuer des tra-
vaux habituellement dévolus aux femmes. Omphale habille donc Hercule en femme et lui fait filer de
la laine, tandis qu'elle revét les attributs guerriers du héros. Hercule et Omphale deviennent amants.
Le tableau de Lemoyne est présenté au Salon de 1725 oU il remporte un vif succes critique. La célébrité
de la composition est assise par sa diffusion a travers I'Europe grace a une gravure (en sens inverse)
exécutée par Laurent Cars. Considérée comme le chef d'ceuvre de l'artiste, la toile marque profondé-
ment la jeune génération d'artistes qui gravitent autour de Lemoyne, notamment Charles-Joseph Natoire,
Jean-Baptiste-Marie Pierre ou encore Francois Boucher qui peindra a son tour un chef d'ceuvre tout en
force et en érotisme sur le théeme d'Hercule et Omphale.

Conformément a I'enseignement de I'Académie, Lemoyne avait pour habitude de réaliser des dessins pré-
paratoires a ses compositions. A la pierre noire, aux trois crayons ou a la sanguine, les études de détails de
Lemoyne sont nombreuses, comme l'indique Dezallier dArgenville : «de mains, de pieds et de bras, qui font
connoitre qu'il ne négligeoit rien pour perfectionner dans son art»'. Il mdrit ses compositions par étape : «l|
dessinait ordinairement les figures d'apres le modele, et les drapait ensuite : on y souhaiterait quelquefois
un peu plus de correction. Il est toujours certain que ses fautes produisent de grandes beautés »2.

' Antoine-Joseph Dezallier d'Argenville, Abrégé de la vie des plus fameux peintres, Paris, de Bure, t1V, 1762, p. 418
8 2 Antoine-Joseph Dezallier d'Argenville, Abrégé de la vie des plus fameux peintres, Paris, de Bure, t.1V, 1762, p. 426



Francois Lemoyne

Paris 1688 - 1737 Paris

Etude de téte, préparatoire & Hercule et Omphale
1724

Contre-épreuve retouchée a la sanguine et rehauts de craie blanche sur papier
143 X100 mm

Nos deux dessins étaient vraisemblablement tracés a l'origine sur une seule et méme feuille, décou-
pée ultérieurement. Lartiste a d'abord tracé a la sanguine avec des rehauts de craie blanche, la téte
du héros regardant vers la gauche. Il a ensuite fait une contre-épreuve pour arriver au sens de la com-
position finale (ill. 2), qu'il a retouchée. On remarque notamment le raccourci de I'ceil caché derriere
le nez que l'artiste a modifié donnant lieu a une sorte de repentir entre la contre-épreuve et le dessin
tracé par-dessus, qui sera conservé dans le tableau définitif. Ce procédé dut étre utilisé souvent par cet
artiste méticuleux. LEcole des beaux-arts de Paris posséde une Etude de téte de Christ, proche de nos
tétes d'Hercule par ses dimensions, son médium et sa technique ; cette étude est également inversée par
rapport au tableau qu'elle prépare. Une contre-épreuve devait 'accompagner.

Trois autres études, toutes aux trois crayons, pour Hercule et Omphale sont connues : une Etude pour le corps
d'Omphale est conservée au British Museum, une feuille représentant la Téte dOmphale est au University
Art Museum de Berkeley, et une Etude pour le corps d'Hercule fait partie des collections de 'Art Institute de
Chicago (ill. 3). Nos deux études inédites, préparant le visage et I'expression d'Hercule, enrichissent ce corpus.

ill. 1 ill.2 i3

Francois Lemoyne Francois Lemoyne Francois Lemoyne

Hercule et Omphale Hercule et Omphale (détail) Etude pour Hercule

1724 1724 Pierre noire, sanguine et craie blanche sur papier
Huile sur toile Huile sur toile 402 x 320 mm

184 x 149 cm 184 x 149 cm Chicago, The Art Institute

Paris, musée du Louvre Paris, musée du Louvre
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Michel-Francois Dandré-Bardon

Aix-en-Provence 1700 - 1783 Paris

12

Etude de téte et de pieds, préparatoire pour les Bonnes (Euvres

des filles de Saint-Thomas de Villeneuve
1736
Sanguine sur papier

188 x 242 mm
Monogrammé a la plume en bas a droite : «D.B.»

Aprés avoir étudié dans les ateliers de Jean-Baptiste van Loo et de Jean-Francois de Troy, Michel-Francois
Dandré-Bardon obtient le Second prix du concours de I'Académie lui permettant de partir en ltalie.
[l étudie a Rome pendant six ans, puis passe six mois a Venise ou la découverte de peintres comme
Giambattista Piazzetta ou Sebastiano Ricci est déterminante. Il est agréé a l'Académie a son retour en
1735 et recoit des lors, de nombreuses commandes a Paris et en Provence. En 1736, un an apres son
retour en France, Dandré-Bardon recoit, grace a la protection de l'archevéque de Vintimille, une com-
mande du curé de I'église des Sceurs de Saint-Thomas de Villeneuve a Neuilly. Loeuvre représente la
miséricorde de saint Thomas de Villeneuve, connu pour sa grande piété et son aumobne. Il est entouré de
soeurs de la congrégation commanditaire, affairées a soigner les malades et a nourrir les pauvres.

Exposée au Salon de 1736, la grande toile est toujours conservée in situ. Deux études préparant la com-
position d'ensemble sont connues : une esquisse a I'huile sur toile (ill. 1) conservée au musée des Beaux-
Arts de Marseille, et un dessin a la sanguine (ill. 2) donné par Suzanne et Henri Baderou au musée des
Beaux-Arts de Rouen. Notre étude a la sanguine, inédite, se concentre, elle, sur I'expression et la pose
de la téte de saint Thomas, ainsi que sur la disposition de ses pieds, dissimulés sous la soutane dans
le tableau final. Elle témoigne, comme le dessin du musée de Rouen, de I'assimilation par l'artiste des
préceptes du rococo vénitien.

il 1

Michel-Frangois Dandré-Bardon
Esquisse pour Les Bonnes (Euvres

des filles de Saint-Thomas de Villeneuve
1736

Huile sur toile

63 x80cm

Marseille, musée des Beaux-Arts

ill.2

Michel-Frangois Dandré-Bardon

Ftude pour Les Bonnes (Euvres

des filles de Saint-Thomas de Villeneuve
1736

Sanguine et lavis de sanguine sur papier
450 x 589 mm

Rouen, musée des Beaux-Arts
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Nicolas Il Huet

Paris 1770 - 1828 Paris

14

Cougar américain
181

Aquarelle rehaussée de gomme arabique sur vélin

310 X 448 mm

Signé et daté en bas a gauche : «Huet fils 1811»

Inscription au dos : « Cougar femelle / felis concolor (Lin.) / Peint d'aprés nature par Huet fils Peintre du /
Museum d'Histoire nat de Paris»

Provenance :

Roi Frédéric-Auguste Il de Saxe (1797 - 1854)

Carl Gustav Carus (1789 - 1869)

Junstausstellung Kiihl, Dresde

Christie’s, «Old Master and 19" Century Drawings », Londres, 6 juillet 2004, lot 148
Galerie Eric Coatalem, Paris, 2004

Collection particuliere

Nicolas Huet, I'ainé des trois fils du peintre Jean-Baptiste Huet (1745-1811), nait a Paris en 1770. Dés son plus
jeune age, Huet dit le Jeune, se forme aupres de son pére avant d'étre recu en 1804 comme dessinateur au
musée d'Histoire Naturelle de Paris. Les ceuvres de Huet le Jeune, et notamment ses dessins d'insectes, de
quadrupedes et d'oiseaux, sont parmiles plus estimés de la collection muséale. Pendant sa longue carriere
au Muséum, ou il travaille jusqu'a la fin de sa vie, Huet réalise plus de 200 dessins sur vélin représentant des
animaux et des coquillages pour des grands collectionneurs, notamment l'impératrice Joséphine, le prince
d'Essling, et Frédéric-Auguste I, roi de Saxe. En 1822, Huet obtient la chaire du cours d'iconographie au
Muséum, poste précédemment occupé par l'artiste néerlandais Gérard van Spaendonck.

Sur notre feuille, Huet dessine avec une élégance et une délicatesse rares ce majestueux cougar américain,
un des pumas appartenant au musée. Le spécimen représenté par Huet d'apres nature a probablement été
rapporté des Etats-Unis en France lors de 'expédition dirigée par Nicolas Baudin en 1803. Linscription qui
accompagne un dessin qui apparait dans l'ouvrage Histoire naturelle des mammiféres d'Etienne Geoffroy
Saint-Hilaire et Frédéric Cuvier et quiillustre le méme sujet, donne unapercu du destin de notre félin: «individu
ramené en France par I'expédition Baudin... arrivé adulte a la Ménagerie, y a vécu quinze ans, mangeant
4 a 6 livres de viande par jour...». Cette aquarelle de Huet datée de 1811 offre une représentation fiére et
imposante de ce félin exotique désormais adulte. Lapproche naturaliste de l'artiste lui permet d'illustrer
avec réalisme et sophistication I'anatomie de ce felis concolor, une femelle vraisemblablement enceinte.
La rigueur scientifique de cette représentation aux traits fins et précis et au coloris froid, est adoucie par
I'atmosphere feutrée, sereine, créée par Nicolas Huet. Ce cougar, qui se déplace librement dans un paysage
sauvage, a «|'attitude qui lui est familiére, qui le caractérise »', comme s'il était vivant et a l'aise sur la feuille.

Notre aquarelle sur vélin, présentée dans son cadre d'origine, a appartenu a la prestigieuse collection du
roi de Saxe, comme l'indique une étiquette au dos. Collectionneur de dessins et d'estampes de maitres
anciens et contemporains, amateur d'histoire naturelle, Frédéric-Auguste Il legue ce dessin a son méde-
cin de confiance, le docteur Carl Gustav Carus. Peintre et scientifique, Carus est I'ami de Wolfgang von
Goethe et le disciple de Caspar David Friedrich.

' Cyrille Gabillot, Les Htiet, Jean-Baptiste et ses trois fils, 1892, Librairie de I'Art - L. Allison & Cie, p. 134




Eugene Delacroix

Charenton-Saint-Maurice 1798 - 1863 Paris

16

Etude de tétes, des yeux et d'une patte de chat

Crayon, plume et encre brune sur papier

183 x 220 mm

Cachet dit « Andrieu» en bas au centre (L.838a)
Inscription en haut a droite : «notes sur Venise »

Provenance :
Pierre Andrieu (1821 - 1892)
Galerie Maria de Beyrie, Paris

Eugéne Delacroix fut un grand peintre animalier, s'inscrivant dans la lignée des maitres anciens -
Rembrandt, Pierre Paul Rubens, Alexandre-Francgois Desportes ou Jean-Baptiste Oudry. Toute sa vie, il
s'intéresse aux félins, qu'il observe dés les années 1820 au Jardin des Plantes : «ce sont ces observations
répétées, faites avec la sagacité, la conscience, la volonté et la supréme compréhension du génie, qui ont
fait de Delacroix le premier de tous les animaliers»'. Il simpregne de leurs attitudes, de leur élégance et de
leur caractere. Il visite également avec son ami Antoine-Louis Barye les ménageries de fauves de la foire
de Saint-Cloud et du muséum d'Histoire naturelle, pour étudier les animaux sur le vif. Entre 1827 et 1833,
Barye et Delacroix assistent a diverses dissections d'animaux morts a la Ménagerie du Jardin des Plantes.
Les deux artistes s'adonnent ainsi & de nombreuses investigations sur les cadavres intacts puis sur les
écorchés. Delacroix parvient, dans des croquis a la plume ou au crayon, des aquarelles, pastels, estampes
et peintures, a exprimer leur souplesse, leur puissance et leur grace. Il trace de nombreuses études offrant
une grande diversité d'attitudes : rugissant ou la téte basse, couché, se retournant ou a I'aff(t.

Outre sa fascination pour les fauves, l'artiste affectionne particulierement les chats. Leur représentation
dans son ceuvre procede plutdt de lintime que de I'étude. Il les croque sur le vif, dans des attitudes spon-
tanées a I'image de notre feuille montrant des études de tétes brievement saisies au crayon et a la plume,
ainsi que quelques détails précis : les yeux et la patte.

' G. Dargenty, Eugene Delacroix par lui-méme, 1885, Librairie de 'Art - J. Rouam, p. 34




Jean-Auguste-Dominique Ingres

Montauban 1780 - 1867 Paris

18

Jeanne d'Arc

Crayon et lavis d'encre grise sur papier calque
180 x 100 mm
Signé et daté en bas a gauche : «Ingres / 1850 »

Entre 1843 et 1846, Jean-Auguste-Dominique Ingres fournit plusieurs dessins représentant des portraits en
pied devant servir de frontispices aux biographies de Jeanne d'Arc, Jean de La Fontaine, Eustache Le Sueur,
Moliere, Nicolas Poussin et Jean Racine, pour Le Plutarque francais. Louvrage d'Edouard Mennechet en six
volumes, publié entre 1844 et 1847 chez Langlois et Leclercq a Paris, présente les biographies des hommes
et femmesiillustres de I'Histoire de France. La composition utilisée par Ingres pour représenter Jeanne d'Arc
(ill. 1) lui inspira la toile intitulée Jeanne dArc au sacre de Charles VI (ill. 2), réalisée quelques années plus
tard en 1854 et aujourd’hui conservée au musée du Louvre. Le tableau est commandé en 1851 a Ingres par
Monsieur de Guisard, inspecteur des Beaux-Arts, pour la commémoration de Jeanne d'Arc en 1854. La toile
sera ensuite présentée a I'Exposition universelle de 1855, avant d'entrer dans la collection de Napoléon I,
puis au musée de Versailles, au musée du Luxembourg, et enfin au musée du Louvre en 1874.

Plusieurs dessins préparatoires sont conservés au musée de Montauban. Notre dessin illustre parfaitement
la réflexion de l'artiste depuis la premiére composition dessinée dans les années 1840. Il garde la position du
bras droit tenant I'étendard - qui sera finalement modifiée — mais introduit plusieurs éléments qui figureront
dans le tableau final : la coupe des cheveux, plus longue et la robe sous 'armure.

il ill. 2

Jean-Auguste-Dominique Ingres Jean-Auguste-Dominique Ingres
Jeanne d'Arc Jeanne d'Arc au sacre du roi Charles VIl
lllustration pour Le Plutarque francais 1854
1844 - 1847 Huile sur toile

234 x163 cm

Paris, musée du Louvre




Victor Hugo

Besancon 1802 - 1885 Paris

20

Paysage au chéteau
1857

Plume et lavis d'encre brune, fusain et rehauts de gouache blanche sur papier a dessin beige
170 x 280 mm

Signé, localisé et daté en bas a droite, repassé a la gouache : « Victor Hugo, Guernesey, 1857 »
Signé une seconde fois dans I'angle en bas a droite : « VICTOR HUGO »

Publications

Jean Massin, Bernadette Grynberg, Victor Hugo. CEuvre graphique, 1967 - 1969, Il, n°577

Pierre Georgel, Dessins de Victor Hugo, catalogue d'exposition, Villequier, musée de Victor Hugo, juin - octobre 1971, Paris, Maison de Victor Hugo,
novembre 1971 - janvier 1972, n°113

Sandra Costa, | Disegni di Victor Hugo, catalogue d'exposition, Bologne, Palazzo Pepoli Campogrande, 1983, n°42

Judith Petit, Marie-Laure Prévost, Roger Pierrot, Soleil d'encre. Manuscrits et dessins de Victor Hugo, catalogue d'exposition, Paris, Petit Palais, 1985, n°193
Marie-Laure Prévost, Victor Hugo dessinateur, catalogue d'exposition, Bruxelles, musée d'Ixelles, 1999, n°28

Jean-Jacques Lebel, Marie-Laure Prévost, Victor Hugo : du chaos dans le pinceau, catalogue d'exposition, Madrid, museo Thyssen-Bornemisza, 2000,
Paris, Maison de Victor Hugo, 2000 - 2001, n°172

Expositions :

Dessins de Victor Hugo, Villequier, musée de Victor Hugo, juin - octobre 1971, Paris, Maison de Victor Hugo, novembre 1971 - janvier 1972, n°113
| Disegni di Victor Hugo, Bologne, Palazzo Pepoli Campogrande, 1983, n°42

Soleil d'encre. Manuscrits et dessins de Victor Hugo, Paris, Petit Palais, 1985, n°193

Victor Hugo dessinateur, Bruxelles, musée d'Ixelles, 1999, n°28

Victor Hugo : du chaos dans le pinceau, Madrid, museo Thyssen-Bornemisza, 2000, Paris, Maison de Victor Hugo, 2000 -2001, n°172

En 1851, a la suite du coup d'Etat de Louis Napoléon Bonaparte, 'engagement politique de Victor Hugo, chef
de file de I'école romantique, le contraint a quitter la France. Cet exil forcé s'avere étre une période littéraire
féconde. Apres un séjour a Bruxelles, c'est a Jersey qu'il compose les Chdtiments, un recueil de poémes
contestant la légitimité de Napoléon lll. Expulsé de Jersey, il s'installe a Guernesey en 1855 ou il rédige
les Contemplations et reprend l'écriture des Misérables. Ces années insulaires marquent également la
transposition du lyrisme dans l'ceuvre dessiné de Victor Hugo. L'univers visuel et pictural de l'artiste s'ouvre
a l'espace des iles anglo-normandes, s'enrichit du spectacle de l'océan et de l'architecture locale. Comme
lindique la délicate signature a la plume repassée a la gouache blanche en bas a droite : «Victor Hugo,
Guernesey, 1857 », notre dessin a été réalisé dans les premiers temps du séjour guernesiais (1855-1870).

Par sa taille et sa composition, la feuille est particulierement remarquable et ambitieuse. Lartiste
utilise une technique graphique trés complexe alliant brossage au fusain pour définir 'atmosphére noire,
contours a la plume ou au lavis d'encre brune et rehauts de gouache blanche pour alimenter 'éclairage
horizontal. Le chateau a droite, massif, surplombe la composition. Réminiscence des voyages effectués
sur les bords du Rhin dans les années 1840, le theme du burg, c'est-a-dire un chateau fort médiéval
perché sur un amas rocheux, est omniprésent dans I'ceuvre graphique de Hugo. Au cours des premieres
années de l'exil, Hugo se replonge dans I'imagerie de ses voyages rhénans avec l'arrivée de ses anciens
dessins a Hauteville House. Un projet d'illustration (jamais abouti) des trois volumes du Rhin I'amene a
revisiter le theme du burg dans son ceuvre graphique en 1856-1857.

Dans notre grande feuille, Hugo s'inspire vraisemblablement des fortifications de Guernesey auxquelles
il incorpore des éléments darchitecture gothiques et médiévaux. La petite forét en contrebas - autre
leitmotiv de son ceuvre dessiné - est enclavée entre l'oppressant chateau et le clocher percant a travers
l'obscurité. La forét est pour l'artiste le lieu de I'obscurité, de la nuit et du mystéere. Symbole du sommeil,
de 'amour et du réve, la forét est aussi, tout comme le chateau, la contrée du surnaturel, le refuge des
légendes et le terreau des mythes. Mais ce sont I'immensité du paysage et l'obscurité du ciel qui véritable-
ment dominent et traduisent la vision poétique de Victor Hugo.
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Victor Hugo

Besancon 1802 - 1885 Paris

22

Taches
Vers 1857

Plume et lavis d'encre brune, rehauts de gouache blanche sur papier beige cartonné
130 X 250 mm

Publications :

Jean Massin, Bernadette Grynberg, Victor Hugo. CEuvre graphique, 1967 - 1969, Il, n°578

Pierre Georgel, Dessins de Victor Hugo, catalogue d'exposition, Villequier, musée de Victor Hugo, juin - octobre 1971, Paris, Maison de Victor Hugo,
novembre 1971 - janvier 1972, n°109

Judith Petit, Marie-Laure Prévost, Roger Pierrot, Soleil d'encre. Manuscrits et dessins de Victor Hugo, catalogue d'exposition, Paris, Petit Palais, 1985,
n°214

Jean-Jacques Lebel, Marie-Laure Prévost, Victor Hugo : du chaos dans le pinceau, catalogue d'exposition, Madrid, museo Thyssen-Bornemisza,
2000, Paris, Maison de Victor Hugo, 2000 - 2001, n°175

Expositions :

Dessins de Victor Hugo, Villequier, musée de Victor Hugo, juin - octobre 1971, Paris, Maison de Victor Hugo, novembre 1971 - janvier 1972, n°109
Soleil d'encre. Manuscrits et dessins de Victor Hugo, Paris, Petit Palais, 1985, n°214

Victor Hugo : du chaos dans le pinceau, Madrid, museo Thyssen-Bornemisza, 2000, Paris, Maison de Victor Hugo, 2000 - 2001, n°175

«Ah ' Vous connaissez mes barbouillages ? qui ne sortent du reste pas trop présomptueusement de mon
principal métier car je les fabrique avec les deux bouts de mon méme outil, c'est a dire dessinant avec
le bec d'une plume d'oie et peignant avec des poils de barbe »'explique Victor Hugo a propos de ses dessins
tachistes. Apparue avant l'exil, la pratique des taches est omniprésente dans son ceuvre graphique.
A partir d'une tache d'encre, l'artiste fait naitre une forme et parfois un dessin.

Notre feuille, réalisée en 1857 pendant I'exil a Guernesey, est caractéristique de I'évolution considérable
du tachisme de Victor Hugo a cette période. Recherches techniques et recherches poétiques convergent;
lartiste privilégie des compositions informelles faites de longues coulées d'encre spontanées. «La Tache
d'encre est devenue trainée d'encre, pratique nouvelle au service d'une nouvelle réverie »2 Hugo préfigure
ainsi les techniques expérimentales du surréalisme et de I'expressionnisme abstrait.

Dans notre paysage nocturne, on devine quelques constructions ou ruines, I'eau et le ciel écrasant. Victor
Hugo exploite toutes les nuances du noir, en jouant avec les différentes techniques de taches, de dilu-
tion et de saturation. Les éléments : ciel, terre, mer, semblent se méler et conferent a I'ceuvre une dimen-
sion étrange - comme tourmentée. Sous l'effet du brouillard, le paysage se dilue dans les voiles d'encre,
les formes se liquéfient dans I'humidité du papier mouillé. A limage des éléments naturels, les matériaux
s'amalgament en une substance a la fois riche en nuances et presque indifférenciée. A la frontiére de
la figuration et de I'abstraction, des morceaux d'architectures en ruine émergent, mangés par la nuit.

Lintérét de Hugo pour l'architecture se manifeste dans les nombreuses études de maisons et de chateaux,
réels ou imaginaires, qu'il réalise tout au long de sa carriere. Les habitations inachevées ou en ruine
des hameaux de Ile inspirent I'artiste. Dessinés avec une multitude de matériaux, notamment de I'encre
brune et du lavis souvent appliqués avec un pinceau ainsi qu'au doigt ou au pochoir, ces morceaux d'archi-
tecture deviennent mystere et poésie.

" Jules Laurens, La Légende des ateliers, 1901, p. 675 - 676
2 Judith Petit, Soleil d'encre. Manuscrits et dessins de Victor Hugo, catalogue d'exposition Petit Palais, Paris, 1985, p. 156
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Gustave Doré

Strasbourg 1832 - 1883 Paris

24

L'’Alsace meurtrie
1872

Crayon, plume et encre de chine, gouache blanche sur bois
185 x 125 mm
Signé, a l'envers, en bas a droite : «G. Doré »

Gustave Doré est I'un des artistes les plus originaux, les plus surprenants et les plus prolifiques du 19°
siecle. Polyvalent, il touche a tous les champs artistiques : dessin, peinture, gravure et sculpture. Il peint
des tableaux d'histoire, des paysages, des scénes de genre et illustre notamment la Bible et les plus grands
auteurs : Dante, Rabelais, Perrault, Cervantes, Milton, Shakespeare, Hugo, ou encore Balzac. Son ceuvre
abondant, éclectique et visionnaire, le place au cceur de la culture visuelle du 19° siécle. Trés largement
diffusées a travers I'Europe, ses illustrations contribuent & faconner limaginaire du siécle suivant, son
influence se retrouvant dans des domaines aussi variés que la bande-dessinée ou le cinéma.

Chroniqueur de la vie du 19¢ siecle, Doré s'intéresse aussi a |'histoire contemporaine. Par son activité
de dessinateur de presse, il illustre I'actualité internationale et la politique militaire de Napoléon Ill. Les
guerres sont des sources d'inspiration pour l'artiste qui dépeint la guerre de Crimée, les guerres d'ltalie
et du Mexique, ainsi que I'expansion coloniale francaise en Afrique ou en Indochine. Patriote, I'artiste s'en-
thousiasme dans un premier temps pour la guerre franco-prussienne de
1870, avant d'étre profondément marqué par la tournure tragique des
événements. Engagé dans la garde nationale, il assiste de prés au siege
de Paris, qu'il n'a de cesse de dessiner, laissant plusieurs scénes de bom-
bardements, de batailles ou de désolation. Lissue de la guerre, et surtout
la perte de son Alsace natale, affligent profondément I'artiste qui peint au
début des années 1870 plusieurs sombres allégories de la Guerre.

Il réalise un cycle de trois peintures monumentales en grisaille : IEnigme,
L'aigle noir de Prusse et La défense de Paris, dans lesquelles il renoue avec
les visions apocalyptiques de ses illustrations pour Linferno de Dante.
En 1872, Doré présente au Salon une grande toile représentant LAlsace
Meurtrie (ill. 1). On y voit une femme en tenue alsacienne, portant un dra-
peau replié, dans une attitude recluse, avec en arriére-plan, une vieille
femme soignant un enfant. La toile est une des plus célébres de lartiste,
comme l'écrit son biographe René Delorme : «Vous la connaissez tous,
cette Alsacienne, coiffée d'un ruban noir, qui tient, serré contre son cceur,
le drapeau aux trois couleurs, tandis que sa mere, assise pres d'elle, soigne
I'enfant bien aimé, l'orphelin qui sera 'homme de la revanche»'. Notre
dessin dérive de cette composition, mais la femme agée a été supprimée

il par l'artiste qui place I'enfant dans les bras de la mere, emmitouflé dans
?Xlzfcfr?gﬁme le drapeau. Pour préparer les eaux-fortes qui seraient ensuite gravées par
1872 ses praticiens, Doré avait pour habitude de dessiner sur panneau de bois.
;'g‘gexi‘ggii:ﬁ La pose inversée de I'Alsacienne, ainsi que la signature a l'envers, indiquent

Colmar, Conseil Général du Haut-Rhin qu'il s'agit d'un projet de gravure, qui n‘a finalement jamais été réalisé.

"René Delorme, Gustave Doré, peintre, sculpteur, dessinateur et graveur, Librairie d'art Ludovic Baschet, Paris, 1879, p. 50
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Théodule Ribot

Saint-Nicolas-d'Attez 1823 - 1891 Colombes
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La Jetée

Fusain sur papier
123 x 187 mm
Monogrammé en bas a droite : «t.R.»

Né en 1823, Théodule Ribot vit une enfance et une jeunesse difficiles dans I'Eure, avant d'arriver a Paris
en 1845. Aprés avoir enchainé plusieurs métiers alimentaires, il finit par se former a la peinture dans l'ate-
lier dAuguste Glaize. Influencé par les maitres espagnols du Siecle d'or et grand admirateur de Gustave
Courbet, Ribot participe naturellement au courant réaliste émergeant a la fin des années 1850 dont il
devient une figure majeure. En 1859, il participe avec Alphonse Legros, James Abbott McNeill Whistler,
Henri Fantin-Latour ou encore Antoine Vollon a I'exposition organisée pour les refusés du Salon dans
I'atelier de Francois Bonvin. Il expose finalement au Salon a partir de 1861 et simpose avec ses "scenes
de cuisine", remportant des critiques élogieuses. Ribot puise ses sujets dans son environnement - scenes
d'intérieur, portraits et natures mortes - dans la plus pure tradition réaliste. Son art se caractérise par
un emploi systématique du clair-obscur et un souci d'observation méticuleuse. Ribot est un dessinateur
aussi talentueux que prolifique. Ses dessins, marqués par les gravures de Rembrandt, n'ont pas simple-
ment vocation & préparer des peintures mais sont souvent des ceuvres a part entiére. A I'encre, a l'aqua-
relle, a la pierre noire ou au fusain, souvent dans de petits formats et avec une spontanéité remarquable,
Ribot dessine pour "se reposer du tableau". Outre de tres nombreuses études de mains, sa production
graphique est partagée entre natures mortes, études de figures, scénes de genres et quelques rares
paysages, a l'instar de notre dessin.

Lartiste séjourne souvent en Normandie ou sur la cote bretonne ou il peint des portraits de pécheurs
et produit quelques marines. Bien qu’a la marge de son ceuvre, le theme de la mer occupe une partie de
la production de Ribot. Il illustre notamment une édition des Travailleurs de la mer de Victor Hugo (1866)
et écrit en 1878 une nouvelle intitulée La Marie-Henry. Hot. 25 relatant l'aventure de pécheurs miraculés
apres une tempéte sur la Manche. Notre dessin représente une figure contemplant I'horizon et les bateaux
au loin, debout sur une jetée en bord de mer. Lidée de la figure seule face a la mer donne une inspiration
poétique a la composition de cette feuille traitée a la maniére "noire " mise au point par les grands artistes
réalistes : Gustave Courbet, Léon Bonvin et Théodule Ribot. Le travail subtil de hachures et de frottements
du fusain sur le papier anticipe les ceuvres graphigues néo-impressionnistes de Georges Seurat.
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Camille Pissarro

Charlotte-Amélie 1830 - 1903 Paris
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Lucien Pissarro, de dos, travaillant a une gravure
Vers 1880

Fusain sur papier
210 X 165 mm
Cachet d'atelier en bas a droite : «C.P.» (L.613¢e)

"Pere de I'impressionnisme ", doyen du groupe, figure tutélaire pour Paul Cézanne puis Paul Gauguin,
influencé par Georges Seurat et Paul Signac, Camille Pissarro est une des grandes figures de la peinture
impressionniste et I'un des premiers inventeurs de 'art moderne.

Les expérimentations picturales de Pissarro sont accompagnées d'une abondante production graphique,
composée détudes plus ou moins abouties, au fusain, au pastel ou a l'aquarelle. Notre dessin au fusain,
datant du début des années 1880, évoque par son trait large et synthétique les feuilles dessinées par
Gauguin dont Pissarro était tres proche a cette période.

Notre feuille a la composition douce et poétique représente Lucien (1863-1944), I'ainé des enfants de
Pissarro. Ce dernier entretenait une correspondance nourrie avec son pére, dont il était l'interlocuteur
favori. Sa place d'ainé désigna Lucien comme le successeur naturel de son pere. Des le plus jeune age, il
le forma ainsi aux différentes techniques artistiques. Entre la fin des années 1870 et le début des années
1880, Camille Pissarro est introduit a la gravure par Edgar Degas. Ensemble, ils pratiquent des techniques
expérimentales et innovantes pouvant étre qualifiées de "gravures impressionnistes”. Cette technique a
fortement influencé Lucien Pissarro dont la gravure fut un aspect primordial de sa production artistique.
Apres s'étre établi a Londres, il fonda une maison d'impression : Eragny Press (en référence au fief familial),
avec sa femme Esther Levi Bensusan, également graveuse et illustratrice. Camille Pissarro fournit d'ailleurs
plusieurs dessins a son fils que celui-ci grava sur bois. Dans notre dessin, Lucien est représenté par son
pére, de dos, travaillant a une gravure. Si Camille Pissarro dessine souvent ses enfants les plus jeunes -
Ludovic-Rodo, Jeanne ou Paul-Emile -, les feuilles représentant Lucien sont rares.
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Emile-Antoine Bourdelle

Montauban 1861 - 1929 Le Vésinet
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Portrait du poete Auguste Quercy
1884

Fusain et estompe sur papier
268 x 205 mm
Signature en bas au centre : «E. Bourdelle »

Provenance :
Famille du modele

Fils d'une tisserande et d'un menuisier-ébéniste montalbanais, Emile-Antoine Bourdelle manifeste dés son
plus jeune age un vif talent pour le dessin, qu'il cultive en travaillant comme apprenti dans la boutique de son
pére avant de s'inscrire aux cours du soir de I'Ecole de dessin de Montauban. Particuliérement doué pour la
sculpture, il poursuit sa formation a 'Ecole des beaux-arts de Toulouse, puis & 'Ecole des beaux-arts de Paris
en1884. Dans la capitale, 'artiste se forme dans I'atelier du célebre sculpteur toulousain Alexandre Falguiere,
qu'il ne tarde pas a abandonner, préférant prendre des libertés vis-a-vis de I'approche académique de son
maitre. En 1893, Bourdelle entre dans I'atelier d'Auguste Rodin, dont il devient I'assistant et I'ami. Cependant,
sonexpositionindividuelle a Parisen 1905 et sa participation au Salon d’Automne cette méme année, I'encou-
ragent a trouver sa propre voie. En 1908, Bourdelle quitte définitivement I'atelier, pour devenir professeur a
linstitut Rodin a partir de 1909. L'artiste montalbanais compte parmises éleves Alberto Giacometti, Germaine
Richier et Otto Gutfreund. Aprés une décennie de grandes commandes internationales qui lui permettent
de prouver la diversité de son travail comme sculpteur, architecte et peintre, Bourdelle s'éteint en 1929.

Notre dessin est le portrait dAuguste Quercy (1853-1899), le meilleur ami de jeunesse de Bourdelle.
Originaire de Montauban, Quercy est un poéte félibre qui s'affirme comme précurseur de I'ceuvre des occi-
tanistes du 20¢ siecle. Outre notre feuille, trois autres dessins de
Bourdelle, récemment entrés au musée éponyme a Paris, repré-
sentent le méme modele. Plus imposantes en taille, mais tres
proches graphiquement, dans lattitude et la physionomie de
Quercy, ces trois feuilles sont contemporaines de la notre. L'en-
semble des dessins a tres probablement été réalisé au cours de
la méme séance de pose, et prépare une eau-forte réalisée en
1884, montrant Le Poéete Quercy (ill. 1) un livre & la main. Bourdelle
sculpte également le buste de son ami l'année suivante.

Techniquement, notre portrait est emblématique des ceuvres gra-
phiques de la jeunesse de Bourdelle, qui cherche dans les traits a
la fois durs et onctueux du fusain, le volume puissant qui caracté-
rise ses sculptures. Lartiste représente, ici, son ami dans une pose
rigide et charpentée évoquant celle d'une sculpture classique.
La sculpturalité de la pose est accentuée par la monochromie
i1 de la feuille. Lintensité du sfumato et des hachures croisées

E?gi‘é/?gg‘un:fyowde”e noires qui définit les plis de la tenue ainsi que la barbe fournie
1884 du poéte évoquent les dessins de jeunesse de Rodin. Enfin, I'at-
2(;?:;‘918 o titude bienveillante et accueillante du modéle révele 'admiration
Montauban, musée Ingres-Bourdelle et l'intimité qui lient Bourdelle a son ami.




Joseph Granié

Toulouse 1861 - 1915 Paris
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Autoportrait
1897
Mine de plomb, gouache blanche, crayon de couleur rouge et rehauts d'or sur papier

198 x 155 mm
Signé, daté et localisé en bas a gauche : « Granié / Avril - 97 - Paris»

Fils d'un tapissier de Toulouse, Joseph Granié se forme dans l'atelier de Jules Garipuy a IEcole des beaux-
arts municipale. Il est I'éleve de Jean-Léon Gérome aux beaux-arts de Paris, et expose dans les Salons
officiels a partir de 1879. Sous I'impulsion de Félix Ziem, il réalise également des enluminures sur vélin dans
des tons rares et précieux pour illustrer plusieurs ouvrages de miniatures.

Granié est surtout connu pour ses portraits féminins, teintés de symbolisme, qui se distinguent par leur
indéniable suavité et leur sensualité inquiéte. lls révelent un souci du dessin exact et un godit pour le mystére.
On recense un nombre important de portraits au crayon de graphite, sur papier Iégérement gris et rehaussés
d'un peu de gouache, aux lignes sobres et élégantes. Ce sont généralement des portraits de femmes aux
traits idéalisés et aux chevelures dénouées ou ramenées sur le sommet de la téte, frisées ou bouclées.

Les portraits peints de l'artiste témoignent d'une influence des maitres de la Renaissance allemands et
francais. C'est le cas du Portrait d'Yvette Guilbert (Paris, musée d'Orsay), chanteuse francaise du café
concert, dont le fond du panneau de bois est revétu d'une couche d'or. On retrouve dans ce tableau d'une
grande préciosité, la perfection de la matiere de Lucas Cranach, d'Hans Holbein et d’Albrecht Direr. Dans
le Portrait de Marguerite Moreno (Paris, musée d'Orsay), actrice de théatre et égérie du symbolisme, on
est frappé par la délicatesse des mains aux doigts effilés. Dans cette ceuvre simple et émouvante, Granié
privilégie des lignes sobres et une sécheresse d'exécution. Le critique Louis Lacroix, qui loue son talent de
dessinateur et sa technique particuliere, le présente comme «le disciple attardé de Clouet et des grands
dessinateurs francais du 16¢ siecle». Ces portraits ne peuvent cependant pas étre assimilés a de simples
pastiches, mais refletent la capacité d'observation et le style tres personnel de l'artiste.

Dans notre dessin, au réalisme quasi photographique, tracé sur papier bleu a l'aide de rehauts de gouache,
Granié fait preuve de toute sa maitrise technique pour se représenter de trois-quarts, un rictus au coin de la
levre et avec un regard percant dans lequel I'artiste a ajouté des touches d'or pour en renforcer l'intensité.
En se montrant fier et rieur, portant la Légion d'Honneur fraichement acquise, Granié fait preuve d'orgueil,
d'audace et d’humour dans ce génial Autoportrait.
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Pascal-Adolphe-Jean Dagnan-Bouveret

Paris 1852 - 1929 Vesoul
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Portrait de Jeanne Dortzal de profil
Vers 1900 - 1905

Fusain sur toile
410 X 310 mm
Signé en bas a droite : «PAJ Dagnan-B»

Eleve dAlexandre Cabanel et de Jean-Léon Géréme, Pascal-Adolphe-Jean Dagnan-Bouveret fait son
entrée au Salon en 1875. Il consacre ses débuts a des scénes de genre d'un réalisme descriptif qui
lui valent un premier grand succes : Une noce chez le photographe (1879). Sous linfluence de Jules
Bastien-Lepage, il s'oriente vers le mouvement naturaliste, dont il devient I'un des chefs de file. Il quitte
Paris pour s'établir en Franche-Comté ou il peint des sujets tirés de la vie quotidienne rurale. Le suc-
ces remporté par Chevaux a labreuvoir au Salon de 1885, et la mort prématurée de Bastien-Lepage,
le désigne comme son principal successeur. Le naturalisme de Dagnan-Bouveret s'appuie sur la pho-
tographie pour mieux fixer sur la toile des scenes de la vie paysanne. Il organise, dans son atelier,
un espace ou ses modeles viennent poser individuellement. Les dessins réalisés d'apres le modele vivant
et les études photographiques sont ensuite incorporés dans la composition finale. Ce naturalisme, recom-
posé par le truchement du dessin et de la photographie, confere a ses tableaux un lyrisme étrange et
fascinant. Dans les années 1890, I'art de Dagnan-Bouveret devient de plus en plus spirituel. Il participe au
renouvellement de la peinture religieuse par son engagement
mystique et son ouverture au symbolisme.

En 1900, Dagnan-Bouveret est élu a 'Académie des beaux-
arts, et devient par la méme occasion professeur a 'Ecole des
beaux-arts. Cette position prestigieuse lui vaut de nombreuses
commandes publiques et privées, et lincite a réaliser de plus
en plus de portraits mondains. Le peintre s'intéresse alors au
monde de la scéne et du théatre. Il peint notamment des musi-
ciens et un Portrait de Danseuse Espagnole. C'est au cours de
cette période que Jeanne Dortzal (ill. 1) fait son apparition dans
I'ceuvre de l'artiste. D'origine algérienne, cette actrice et poéte
se produit au Vaudeville ou au théatre de 'Odéon. Représen-
tée de profil, les traits se détachant d'un fond vaporeux au
ill. 1 fusain dans notre dessin sur toile, I'actrice est omniprésente

Pascal-Adolphe-Jean Dagnan-Bouveret , =
Portrait de Jeanne Dortzal, étude pour Sur les Cimes dans l'ceuvre de Dagnan-Bouveret du tournant du siecle. On

;%‘S’Sin st papier la retrouve notamment dans certaines de ses ceuvres symbo-
Localisation actuelle inconnue listes : Sur les Cimes (1903) ou Chiméres.
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Léon Spilliaert

Ostende 1881 - 1946 Bruxelles
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La Princesse Maleine

1903

Crayon, encre de chine, lavis d'encre de chine et lavis d'encre grise sur papier
155 X 190 mm

Signé et dédicacé en bas a droite : « prMaeterlinck / L Spilliaert»
Titré en bas a gauche : «- La Princesse Maleine - »

Aprés un passage aux Beaux-Arts de Bruges, Léon Spilliaert décide de quitter [Académie et commence
une carriere artistique en autodidacte. En 1902, il se présente chez I'éditeur Edmond Deman a qui il propose
ses services d'illustrateur. Ce dernier devient son mécene et lui présente I'avant-garde belge : les peintres
Théo Van Rysselberghe et Georges Lemmen, ainsi que les auteurs Emile Verhaeren et Maurice Maeterlinck.
Il'y observe aussi les ceuvres dartistes employés par I'éditeur : Odilon Redon, Félicien Rops, Fernand
Khnopff. Ce terreau intellectuel est déterminant pour l'artiste qui se passionne pour la littérature symboliste.

Dés ses premieresillustrations, Spilliaert développe un style singulier, ne se rattachant a aucun courant plas-
tigue malgré son inclination pour le symbolisme. Anxieux, taciturne, introverti, l'artiste développe une esthé-
tigue de la solitude et du vide a travers des dessins au crayon, au pastel, mais surtout a I'encre de chine, son
médium de prédilection. A l'encre, il trace des ceuvres noires et contrastées pour illustrer plusieurs ouvrages
de Verhaeren et, en 1903, le Thédtre de Maeterlinck. Entre 1901 et 1902, Deman édite une version de luxe
du Thédtre de Maeterlinck en trois volumes illustrés par le peintre Auguste Donnay. Deman conserve
alors pour sa collection personnelle le 110¢ et dernier tirage du recueil. En 1903, il demande a Spilliaert
de tracer des illustrations complémentaires pour les trois volumes. L'exemplaire illustré par Spilliaert est un
premier manifeste de I'univers personnel de l'artiste, peuplé de figures fantomatiques, nimbé de paysages
nocturnes et d'intérieurs vides, résonnant avec I'atmosphere sombre et oniriqgue de Maeterlinck.

Notre dessin représente La Princesse Maleine, la premiere piéce publiée par Maeterlinck (1889) et la pre-
miere reproduite dans le recueil édité par Deman. Lors de la sortie de la piece, Maeterlinck révolutionne le
drame classique, comme I'écrit Paul Gorceix spécialiste du dramaturge : « La Princesse Maleine bouleverse
de fond en comble la convention théatrale : argument insignifiant, absence d'action, inconsistance des per-
sonnages qui évoluent dans un univers onirique, hors du temps et de la géographie quotidienne, dialogue
réduit a 'extréme de l'antithéatre avant la lettre »'. La piece en cing actes se déroule dans les Flandres, au
chateau du roi Marcellus ou une féte célebre les fiancailles de sa fille, la princesse Maleine avec le prince
Hjalmar, fils du roi de Hollande. Une tempéte et d'obscurs présages entrainent la discorde et la rupture
des fiancailles par les rois qui entrent en guerre. Apres une longue errance, la princesse Maleine est enfer-
mée dans une tour par les parents de son fiancé. Elle y reste jusqu'a sa mort tragique a la fin de l'intrigue.
Spilliaert a représenté a deux reprises dans le recueil, la princesse souffrante et alitée. Les dessins du
recueil sont, comme le ndtre, souvent horizontaux. Notre dessin, dont l'iconographie et la composition
présentent des affinités formelles avec celles du recueil, est vraisemblablement une étude pour I'une des
vignettes et a n'en pas douter une feuille contemporaine aux dessins commandés par Deman.

" Paul Gorceix, préface de Serres Chaudes, Quinze Chansons, La Princesse Maleine, Paris, Gallimard, 1995, p. 19

— Whiscesetigene
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Alphonse Legros

Dijon 1837 - 1911 Watford
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Téte de jeune gargon de profil
1904
Pointe d'argent sur papier préparé

280 x 195 mm
Signé et daté en haut a droite : «A. Legros / 1904 »

Alphonse Legros nait a Dijon en 1837. Il sinstalle a Paris avec sa famille au début des années 1850 ou il
entame sa formation dartiste auprés de Jean-Baptiste Beuchot puis suit les cours du soir de Ecole des
beaux-arts. Il débute au Salon en 1859 avec LAngélus mais expose également au Salon des refusés a
partir des années 1860. Ses premiéres ceuvres, marquées par le courant réaliste initié par Gustave Courbet,
mettent en scéne la spiritualité et le recueillement de la vie religieuse dans les campagnes.

En 1863, sur invitation de James Whistler dont il est l'intime, Legros voyage a Londres ou il se marie et
s'installe définitivement un an plus tard. A Londres, il enseigne a la Slade School of Art de 1876 & 1893 et
se fond dans la vie artistique locale. Il est immédiatement accueilli par le groupe des préraphaélites avec
qui il partage le goGt pour I'étude des maitres anciens et l'intérét pour le dessin. S'inspirant principalement
des ceuvres de Léonard de Vinci, Lorenzo di Credi et des éleves d'Andrea del Verrochio, il dessine d'aprés le
modele vivant des portraits empruntant la technique, les poses, les expressions et la douceur aux maitres
de la Renaissance. A partir des années 1880, il s'essaie, comme quelques artistes préraphaélites avant lui,
au dessin a la pointe d'argent. Il contribue a réhabiliter cette technique oubliée depuis le 16° siecle et la
transmet a toute une génération de jeunes dessinateurs a travers son enseignement a la Slade School.
Comme dans notre dessin, l'artiste utilise un papier préparé, ici blanc mais parfois bleu ou rose, puis l'incise
a l'aide d'une pointe de métal argenté ou doré, rendant toute correction impossible. Ce médium tres exi-
geant correspond parfaitement a la technique maitrisée de Legros utilisant un systeme de hachures paral-
leles pour définir les volumes et renforcer le trait. Il dessine a la pointe de métal pour copier des antiques
ou des dessins de maitres au British Museum, pour préparer certains de ses tableaux, mais surtout dans
de nombreux portraits. Legros se plait a transcrire les traits de modeles contemporains dans des attitudes
issues des portraits du 16° siécle italiens ou allemands. La pose de profil et I'attitude recluse, presque reli-
gieuse de notre modele, sont autant de références aux dessinateurs anciens admirés par Legros.
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Alfred Roll

Paris 1841 - 1919 Paris
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Etude de nu, en pied, de dos

Fusain et pastel sur papier marouflé sur toile
1490 X 700 mm
Signé en bas a gauche : «Roll»

Fils d'ébéniste, Alfred Roll fait d'abord des études de dessin d'ornement, avant d'étudier & I'Ecole des
beaux-arts de Paris ou il suit I'enseignement d'Henri Joseph Harpignies, Léon Bonnat, Jean-Léon Gérobme
et Charles-Francois Daubigny. Il expose deux toiles pour la premiere fois au Salon de 1870 : Environs de
Baccarat et Le Soir. Il obtient une médaille d'or en 1877 pour La Féte de Silene, puis connait un succes
régulier qui lui vaut de nombreuses commandes officielles. Les distinctions se succédent sous la Troisieme
République : il est nommé chevalier de la Légion d'Honneur en 1883 et président de la Société Nationale
des Beaux-Arts en 1905.

Peintre de scénes de genre, de sujets militaires, et de paysages, Roll essaie de relier 'enseignement aca-
démique & la vision impressionniste de son ami Edouard Manet. Cette modernité lui vaut d'étre présenté
par Durand-Ruel a la premiére exposition impressionniste aux Etats-Unis en 1886. Son inspiration est en
revanche profondément naturaliste. Une large partie de sa production est dédiée aux sujets de la vie
sociale inspirés des écrits d'Emile Zola dont on I'a souvent rapproché.

Le théme du nu occupe une grande place de la production d’Alfred Roll. Il adapte dailleurs le nu classique
a la scéne de plein air traité en touches larges et rapides. Il dessine également beaucoup d'aprés le modeéle
vivant, au fusain ou au pastel, comme ici, pour préparer les grandes compositions, mais aussi comme des
ceuvres a part entiere. Notre feuille, exceptionnelle par sa taille, évoquant un mouvement de danse ou de
ronde, est vraisemblablement li¢ & un grand décor ou a une peinture murale.
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FrantiSek Kupka

Opocno 1871 - 1957 Puteaux
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Bord de mer a Tregastel
Vers 1900 - 1907

Aquarelle et gouache sur papier
215 X 294 mm

Signé en bas a gauche : « Kupka »
Cachet d'atelier au dos

Pionnier de I'abstraction en peinture, Frantisek Kupka a effectué un long processus de maturation artis-
tique avant d'arriver en 1910 - 1911 a ce qu'il appelle « réalité autre ».

Installé a Paris depuis 1896, les ceuvres qu'il produit dans les années 1900 sont d'inspiration symboliste,
donnant lieu a une série de tableaux, dessins et gravures mystiques et étranges, traités dans un lan-
gage pictural singulier propre a l'artiste. Notre aquarelle, peinte lors d'un séjour du peintre a Tregastel,
en Bretagne, entre 1900 et 1907, date de cette période. Son atmosphére crépusculaire et la quasi-ab-
sence d'ancrage avec le lieu représenté l'inscrivent dans le symbolisme, tout en annongant ses futures
compositions abstraites.

La compréhension de la nature est primordiale dans 'approche de Kupka. A partir du début des années
1900, il se concentre sur les éléments fondamentaux du paysage qu'il décompose progressivement
avant d'en utiliser uniquement les formes abstraites a partir de 1909. L'observation et la traduction pictu-
rale de I'eau ont notamment été essentielles pour Kupka. Originaire d'un pays enclavé, sans littoral, la mer
fascine l'artiste qui écrit dans une lettre a Machar : «Je veux exprimer par des moyens d'une simplicité
raffinée, ce que j'ai éprouveé plus d'une fois, seul, au bord de la mer». 'eau a une signification symbolique
et plastique pour l'artiste qui va longuement étudier les propriétés réflectives de I'eau et les déformations
visuelles qu'elle permet.

Bord de mer a Tregastel, peint entre 1900 et 1907, s'inscrit dans ce processus qui conduit Kupka a I'abs-
traction. Dans notre feuille, caractéristique de cette période, Kupka privilégie les contrastes entre les
éléments minéraux émergés et I'eau dans laquelle ils se réfléchissent. Notre aquarelle montre donc un
premier travail sur le reflet des rochers, le rythme des vagues et les ondulations de I'eau. Lartiste quitte
progressivement le figuratif pour se tourner vers un traitement, géométrique et chromatique, simplifié.

b mowie "

»
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Maurice Denis

Granville 1870 - 1943 Paris

Etude du bras d’Héléne de Castéra, tenant une partition
1921

Pastel sur papier
500 X 320 mm

Provenance :
Famille de I'artiste

Maurice Denis grandit a Saint-Germain-en-Laye. Aprés un baccalauréat en philosophie, il décide de
se consacrer a la peinture et entre a I'Ecole des beaux-arts dans l'atelier de Jules Lefébvre. Il fréquente
également 'Académie Julian ou il rencontre Paul Sérusier, Pierre Bonnard, Edouard Vuillard, Ker-Xavier
Roussel et Paul-Elie Ranson. Avec ces artistes, qui forment le groupe des nabis, Maurice Denis se démarque
de I'impressionnisme tout en lui empruntant ses tonalités claires et sa touche morcelée. Il admire particu-
lierement l'ceuvre de Paul Cézanne dont il s'inspire dans le traitement en aplats de couleurs. A partir de
1890, Maurice Denis est influencé par I'estampe japonaise et s'approprie les préceptes de Paul Gauguin
rencontré a Pont-Aven.

La musique est omniprésente dans la vie de Maurice Denis. Mélomane cultivé et passionné, il fréquente
assidiment concerts et salons dans lesquels il rencontre les plus grands musiciens de son temps. Marthe,
sa premere épouse, est une pianiste talentueuse qu'il représente souvent a l'ouvrage dans ses toiles. Sa
seconde épouse, Elisabeth, est chanteuse. Cet environnement se traduit dans I'ocuvre de Denis qui compte
prés de 200 tableaux et dessins en rapport avec la musique. Cet intérét trouve son aboutissement en
1912 par la réalisation du décor de la coupole du Théatre des
Champs-Elysées. Parmi les figures représentées se trouve le
compositeur René de Castéra.

Notre pastel est une étude préparatoire au Portrait de
la famille Castéra (ill. 1) peint en 1921. Il s'agit d'une étude de
bras gauche, celui de la fille de René de Castéra — Hélene -,
tenant une partition. Maurice Denis rencontre la famille
Castéra par lintermédiaire du compositeur Vincent d'Indy,
dont René de Castéra est un disciple. Denis et sa famille
séjournent régulierement chez les Castéra avec quiils entre-

wi;urice Denis tiennent une correspondance nourrie. Les Castéra sont
Portrait de la famille Castéra de fideéles collectionneurs de 'ceuvre du peintre nabi. Ainsi,
Ej;esurw“e lors de la grande exposition rétrospective de l'ceuvre de
120 x 180 cm Maurice Denis, ils prétent cing tableaux et trois pastels, dont

Saint-Germain-en-Laye, musée Maurice Denis le Portrait de la famille Castéra
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Federico Beltran-Masses

Giira de Melena 1885 - 1947 Barcelone
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Etude de nu féminin
Vers 1920

Sanguine sur papier
435 x 345 mm
Signé en bas a droite : «F. Beltran-Masses »

Né a Cuba en 1885 de parents espagnols, Federico Beltran-Masses passe sa jeunesse a Barcelone, ou il
se forme a I'Ecole supérieure de design et d'art, avant de s'installer & Madrid a l'invitation du poéte Don
Melcior de Palau. Dans la capitale, Beltran-Masses se consacre a I'étude des ceuvres du Prado, qu'il copie
assidiment, avant de suivre les cours du peintre Joaquin Sorolla. En 1914, de retour a Barcelone, l'artiste
expose cinquante-sept peintures au Salon Parés. En 1915, son portrait La Maja Marquesa, dans laquelle
une jeune aristocrate est représentée nue dans une pose provocante, recoit un avis négatif de la part
des organisateurs de I'exposition madrilene. L'affaire le pousse a quitter lEspagne pour s'installer a Paris
en 1916 a l'instar de ses compatriotes Pablo Picasso et Juan Gris. La méme année, en Espagne, ou sa
réputation continue de grandir, le roi Alphonse XlIl achéte le tableau Noche Galante, lors de son exposi-
tion individuelle. Son succeés a la Biennale de Venise en 1920 lui assure une réputation internationale : ses
ceuvres sont exposées a Buenos Aires, Nice, Paris, Londres et New York.

Considéré comme «I'héritier de Boldini» par la presse italienne, l'artiste recoit de nombreuses com-
mandes, notamment du roi George 1V, de Douglas Fairbanks, ou de Rudolph Valentino qui linvite a
Hollywood. En Californie, Valentino introduit Beltran-Masses dans le cercle étoilé de Charlie Chaplin et
William Randolph Hearst, qui deviennent de fervents collectionneurs de ses oceuvres. Au cours de sa
carriere, il peint les portraits de trois rois, d'un pape, ainsi que de nombreuses célébrités et icones de
la mode. Les toiles de Federico Beltran-Masses figurent aujourd’hui dans plusieurs institutions majeures,
notamment au Centre Pompidou, au Petit Palais et au Museo Nacional Centro de Arte Reina Sofia.

Notre dessin représente un fragment de corps nu féminin. Cette feuille au cadrage singulier évoque
la perfection marmoréenne d'une statue classique. La conception du nu féminin de Beltran-Masses
concorde avec celle des "femmes damnées" développée par Baudelaire dans Les Fleurs du Mal : il la
poursuit passionnément dans les modeles serrés, dans les lignes souples, dans les musculatures a la
fois robustes et graciles de corps jeunes, glabres et fuselés,
onduleux et nerveux. La sensualité qui semble émaner du
corps de cette femme, dont Beltrdn-Masses n'illustre que
la partie la plus intime, exprime la poésie et la délicatesse
du désir que l'on percoit dans certaines toiles de lartiste,
notamment La Maja Maldita (ill. 1). Le langage de ce corps
énigmatique dépourvu de téte est intemporel et universel
par sa référence a la Statuaire Antique. Coloriste talen-
tueux, Beltran-Masses utilise des traits onctueux de san-
guine et le sfumato pour modeler les formes volumineuses
des cuisses, dont la beauté est exacerbée par la représen-
i1 tation de légeres imperfections cutanées qui soulignent

Edﬁj;ij%"ﬁ;gf‘u”'”‘asses 'humanité de cette image éthérée. Ce dessin classique
1918 au lyrisme romantique exemplifie la vision artistique d'un
:"6‘1";;‘;'02"5 peintre avant-gardiste ancré dans la tradition picturale des
Collection particuliere coloristes de la Renaissance vénitienne.
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Rudolph Schlichter

Calw 1890 - 1955 Munich
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Homme torse nu, criant
Vers 1920

Plume et encre noire sur papier
432 x 284 mm

Provenance :
Famille de I'artiste

Rudolf Schlichter est I'une des principales figures de la Nouvelle Objectivité. Aprés un passage a I'école
des arts et métiers de Stuttgart, il entre a 'Académie des beaux-arts de Karlsruhe, ou il est éléve de
Wilhelm Tribner et Hans Thoma. En rébellion contre les valeurs bourgeoises, il ne se plait guére a
'Académie et adopte tres vite un mode de vie bohéme. Apres une premiere exposition a Karlsruhe,
il s'installe a Berlin en 1919 ou il rejoint les expressionnistes du Novembergruppe, s'inscrit au Parti Com-
muniste allemand et fréquente les dadaistes berlinois. Il se lie d'amitié avec Georges Grosz, Otto Dix, et
Bertolt Brecht. Il glisse progressivement de I'expressionnisme vers un réalisme de plus en plus marqué. En
1925, il prend part a I'exposition Neue Sachlichkeit (ou Nouvelle Objectivité), a la Kunsthalle de Mannheim
organisée par son directeur, G.F. Hartlaub.

Avec Georges Grosz et Otto Dix, Schlichter est I'un des principaux acteurs du vérisme berlinois, I'un des
courants de la Nouvelle Objectivité. Plus radical, « cru dans sa modernité, se reconnaissant peu dans l'art,
saffirmant plutot par sa négation, [le vérisme] veut montrer le chaos tel que le génére notre époque, avec
une ardeur primitive passant par I'exposition totale, sans détour, de soi» (Hartlaub). Les véristes emploient
un style réaliste pour refléter leur époque et ses mutations : ils « détruisent le réel au moyen de l'objectivité
significative, mettent a nu cette époque et la forcent a ironiser sur elle-méme»'. Schlichter devient «un
chroniste froid qui pratique une véritable autopsie du Berlin débauché des années 1920»2. Sa sexualité
débridée marque sa vie tout autant que son art. Fréquentant des prostituées, il représente l'univers de la
nuit et des maisons closes, laissant libre cours a ses fantasmes les plus crus. Comme ses contemporains et
amis, Schlichter peint sans filtre, parfois caricaturant ou exagérant pour choquer le spectateur. Notre étude
d’homme torse nu, hurlant, semble tout droit tiré d'une scene de nuit berlinoise.

' Carl Einstein, Das Kunsblatt, 1923, n°7
2 Sergiusz Michalski, Nouvelle Objectivité, Taschen, Cologne, 1994, p. 39
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Paul Jouve

Bourron-Marlotte 1878 - 1973 Paris
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Panthére noire
Vers 1931

Gouache, crayon et feuille d'or sur traits gravés a I'eau-forte sur papier
385 x 485 mm
Signé en bas a droite : «P. Jouve »

Sculpteur, peintre, graveur et illustrateur, Paul Jouve est I'un des plus grands représentants de I'art animalier
du 20¢ siécle. Fils d’Auguste Jouve, paysagiste et portraitiste accompli, Jouve grandit & Paris. Peu sensible a
lenseignement de I'Ecole des arts décoratifs, il se consacre dés le début des années 1890, a I'étude d'aprés
nature des grands fauves, qu'il découvre au Muséum d'histoire naturelle et au Jardin des plantes. En tant
qu™éleve libre", il se forme en observant et en dessinant assidiment ses modéles favoris aux abattoirs et
a l'école vétérinaire de Maison Alfort, avant de se rendre aux jardins zoologiques de Hambourg et d’Anvers
en 1904'. Artiste polyvalent et curieux, Jouve s'initie a la gravure et a la lithographie dans I'atelier d'Henri
Patrice Dillon. Dés 1893, il expose régulierement au Salon de la Société des artistes frangais, ou son ceuvre
est apprécié par la critique contemporaine.

La frise de fauves sculptée qu'il présente lors de I'Exposition universelle de 1900, ainsi que les illustrations
qu'il réalise pour Le Livre de la Jungle de Rudyard Kipling (1905) achévent sa consécration. Apres de nom-
breux voyages internationaux, notamment en Extréme-Orient et en Afrique, et dinnombrables expositions
et commandes a succeés, l'artiste est élu membre de 'Académie francaise en 1945. Jouve est reconnu pour
son ceuvre singulier et éclectique dans l'esprit de I'Art Déco. Loriginalité de son ceuvre graphique le rap-
proche des grands artistes animaliers du 19° siecle : Antoine Louis Barye et Eugéne Delacroix.

Notre gouache illustre dans toute sa splendeur, le sujet emblématique de l'artiste : une panthére noire, pos-
tée debout sur un rocher. Ce fauve majestueux et puissant a été dessiné a la gouache et au crayon sur une
épreuve d'une des dix eaux-fortes (ill. 1) originales congues
par Jouve en 1931 pour [Album Paul Jouve (éditions Apollo
pour Georges Weill). Notre dessin est archétypal du style de
Jouve : son esthétique épurée et élégante est accentuée par
la composition équilibrée au chromatisme subtil. Les traits
incisifs de notre dessin, la densité des couches de couleur
et la lumiére créée par la feuille d'or qui entoure la panthére,
rappellent le graphisme caractéristique de I'Art Déco. Notre
feuille, datée vers 1931, annonce le style tardif, plus mature,
de Jouve qui se distingue par une simplification des traits et
un assagissement général de la palette, couplés a une pacifi-
cation de l'attitude du fauve. Jouve choisit de représenter ici

i1

Paul Jouve la puissance tranquille de la pantheére, rendant avec acuité
C‘;g’:g;”o”e la psychologie, l'attitude et I'expression de ce sujet sauvage,
Eau-forte originale, épreuve sur papier Japon Impérial tendant a 'humaniser.

410 X 500 mm

'Félix Marcilhac, Pierre Jouve : Peintre Sculpteur Animalier, 2005, Editions de I'Amateur, Paris, p. 9




Eugéne Leroy

Tourcoing 1910 - 1990 Wasquehall

52

Etude de la main gauche de l'artiste
1936

Crayon sur papier

215 X174 mm

Signé et daté en bas a droite : «E. Leroy / 36»
Dédicacé en bas a gauche : « Au docteur Ribet »

Aprés des études a 'Ecole des beaux-arts de Lille et de Paris puis a 'Académie de la Grande Chaumiére,
ou il suit des cours de dessin, Eugene Leroy s'installe définitivement dans la région lilloise qu'il ne quitte que
pour des voyages d'étude en Italie, en Hollande, en Allemagne ou en Espagne. Il y étudie les maitres anciens
qui linspirent plus que I'avant-garde. Il expose ses premiéres toiles en 1937. A partir de 1961, Leroy expose a
la Galerie Claude Bernard, ou son travail est découvert par les jeunes peintres allemands expressionnistes,
comme Georg Baselitz, ainsi que par le galeriste Michael Werner. La reconnaissance de l'artiste devient
progressivement internationale. Aujourd’hui, ses ceuvres font partie des plus grandes collections publiques
et privées, en France et a I'étranger, notamment au musée d'art moderne de Paris, ou une quarantaine de
ses peintures et dessins est conservée, et qui lui consacre une grande exposition rétrospective en 2022.

Fort de la lecon des peintres d'antan, Eugene Leroy revisite tous les sujets classiques : portraits, natures
mortes, nus, paysages. Sa technique est caractérisée par une matiere tres épaisse, superposée par couches
successives. Cette multiplication de touches rapides rend le sujet de plus en plus difficile a distinguer et
tend vers l'abstraction. Leroy cherche tout au long de sa carriere a saisir la vérité de la perception tout en
gardant I'émotion qui la rend possible. Son langage pictural ancré dans le réel engendre la modification
presque compulsive de ses toiles, qui évoluent dans le temps de pair avec leur auteur. Principalement
connu comme peintre, Leroy est également un dessinateur extraordinaire. Au crayon ou au fusain, son trait
rapide et énergique produit la méme vibration que sa peinture, aux frontieres de la figuration.

On reconnait dans notre dessin, la main forte et épaisse de I'artiste, qui saisit sur le vif sa main gauche dans
une sorte d'autoportrait a la maniére d’'un blason poétique. De Léonard de Vinci a Picasso, en passant par
Delacroix, les artistes ont souvent dessiné leurs propres mains. Cet exercice tres délicat techniquement
se rapproche d'une mise en abime. Organe singulier, autant primaire que structurellement polyvalent et
sophistiqué, la main humaine marque la spécificité méme de 'homme : évocatrice de la tendresse mater-
nelle ainsi que de I'ardeur guerriere, elle incarne le pouvoir créateur de Dieu comme celui de l'artiste’. Dans
cette feuille de prime jeunesse, datée de 1936, Leroy trace avec force et élégance les traits de sa main,
annongant la poésie et le pragmatisme de la recherche obstinée de la vérité de son ceuvre.

" Claudine Cohen, Symbolique de la Main dans IArt Pariétal Paléolithique, 2012, p. 61
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Lucian Freud

Berlin 1922 - 2011 Londres
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Carnet a dessin
1975

Crayon sur papier
270 x 210 mm

Provenance :
James Kirkman
Karsten Schubert Gallery, 1997

Né a Berlin en 1922, Lucian Freud est le petit-fils du célébre psychanalyste Sigmund Freud. En 1933,
il fuit l'Allemagne et emménage avec sa famille en Angleterre. Aprés des études d'art, Freud commence
a exposer ses ceuvres dans les années 1940, et organise sa premiere exposition personnelle a la Lefevre
Gallery a Londres en 1944. Cette année-la, il rencontre le peintre Francis Bacon avec qui il se lie d'ami-
tié. Viendront ensuite Franck Auerbach, Léon Kossof et Michael Andrews avec qui il forme la «London
School». Au début des années 1950, Freud pose les bases de son art précis et expressionniste, concen-
tré sur la représentation de la figure humaine et de sa chair, avec un sens aigu de la psychologie. Si les
ceuvres des premieres années de sa carriere reposent sur une parfaite maitrise du dessin, au début des
années 1960, il décide darréter de dessiner : «Lidée de peindre des tableaux dans lesquels vous étes
conscients du dessin et non de la peinture miirritait au plus haut point». Aprés s'étre exclusivement
consacré a la peinture pendant les quinze années suivantes et avoir engendré un renouveau du réalisme
expressionniste a la suite de Rembrandt ou Courbet, Freud revient au dessin, au milieu des années 1970,
une fois sa peinture pleinement maitrisée.

A partir de 1975, date de réalisation de notre feuille, la pratique du dessin au crayon ou au fusain reprend
progressivement et devient de plus en plus importante dans son ceuvre. Sa technique se caractérise
alors par de longues lignes répétées ou doublées et des réseaux de hachures fines pour déterminer le
rythme des formes et volumes perceptibles dans notre feuille. Ces dessins posent les bases du style et
de la technique que Freud adoptera en gravure au début des années 1980. Finalement, les toiles tardives
du peintre méleront dessin préparatoire au crayon et définition des volumes a I'huile.

Comme les traces de spirales l'indiquent, notre feuille est extraite d'un carnet a dessins. Lartiste a certai-
nement extrait la feuille afin de dessiner le carnet dont elle a été prélevée : trainant, comme souvent, dans
un coin d'atelier ou sur le bord d'une fenétre. Tout au long de sa carriére, Freud eut recours a ces carnets
a dessins pour saisir les objets, les visages ou les instants qui I'entouraient. Non datés et généralement
non signés, les dessins de carnets n'étaient pas voués a étre exposés. Certaines feuilles étaient pourtant
parfois prélevées pour étre offertes ou vendues.

Les tableaux de lartiste ou les photos le représentant montrent souvent en arriere-plan, des toiles
retournées, des livres ou des carnets a dessins éparpillés dans I'atelier. La composition de notre dessin
immortalise I'un des coins intimes de l'atelier.
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Melvil Poupaud

Paris 1973
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Crdne
2016

Bic noir sur vélin
403 x 280 mm
Signé et daté au dos : «Melvil Poupaud / 2016 »

Au 16¢ siecle, les moines du cimetiere des Capucins de Palerme entreprennent de vider la fosse com-
mune et découvrent une quarantaine de cadavres momifiés. Y voyant une intervention divine, les moines
changent leur mode d'inhumation et prennent pour habitude de momifier les défunts pour les conserver
dans la crypte de I'église. Les corps sont alors disposés debout, pour étre levés le jour de la résurrection. Au
17¢ siecle, cette coutume s'étend aux aristocrates et aux bourgeois locaux qui embaument leurs morts dans
la crypte. Cette pratique devient un effet de mode au siécle suivant et les cadavres y sont installés dans
leurs plus beaux habits. A partir du 19° siécle, cette sépulture étrange devient une curiosité touristique, qui
perdure encore aujourd’hui ; les catacombes de Palerme sont un des lieux les plus visités de Sicile.

«Ce sont des dessins que jai fait au stylo Bic (je dessine toujours au Bic). lls font partie d'une série
inspirée de cranes que jai vus au printemps dernier, aux Catacombes des Capucins, a Palerme. C'est
un endroit hallucinant dont Maupassant a parlé. Les moines avaient développé une technique d'embau-
mement aussi mystérieuse qu'efficace. Beaucoup de bourgeois trouvaient trés chic, a I'époque, de finir
comme ca. Aujourd’hui, exposés les uns a coté des autres, ils font moins les malins... »'.

Comme l'explique l'artiste, ce dessin fait partie d'une série de douze feuilles tracées d'apres des cranes
et des tétes décomposées observés dans les catacombes du couvent des Capucins de Palerme. Ils sont
dessinés au Bic noir, médium familier "depuis les cahiers d'école", sur papier vélin. Le vélin est un type
de parchemin, apparu a la fin du Moyen Age et créé a partir d'une peau de veau ; il est plus lisse et plus
fin qu'un papier traditionnel, ne laissant apparaitre aucune vergeure. L'association originale du Bic et du
vélin engendre «une alchimie particuliere, presque photographique, donnant limpression d'une matiere
vivante, organique, miroitant comme une vieille plaque photo», explique le dessinateur. Les dessins
témoignent de sa technique nerveuse et puissante, qui jugule la pression du stylo sur la feuille pour définir
les zones d'ombre et de lumiére, avec plus ou moins d'intensité. La réflexion de la lumiere sur I'encre induit
des variations monochromatiques subtiles, passant du noir au violet selon le regard.

Melvil Poupaud est un artiste, acteur, réalisateur, musicien et dessinateur francais. Il vit et travaille a Paris.

"Melvil Poupaud, interview de Jacques Morice, Télérama, 16 décembre 2015
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Ronan Barrot

Carpentras 1973
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Descente
2022

Acrylique sur papier
650 X 500 mm
Signé, daté et titré au dos : «Barrot / 2022 »

«A quelle danse ardente, chahut, brigandage ou élan de tendresse, assiste-t-on dans les dessins de
Ronan Barrot ? On y devine une foule, un mouvement, un emportement, mais de qui, de quoi ? Sije tente
de suivre la piste que tracent en moi ces énigmatiques et éclatants dessins, je vois un homme qui tient
une croix, qui la vole peut-étre, qui la protége, la chérit. Je vois un homme au milieu d'une foule ardente,
elle le pourchasse, 'accompagne, l'aide ou le tourmente. Et 'objet du dessin, ce n'est plus le Christ sur sa
croix, ce n'est plus la figure centrale, le mythe. Dans les dessins de Ronan Barrot, c'est 'homme ordinaire,
moi, toi, qui porte la croix de nos douleurs et I'arrache a je ne sais quelle adoration d'emprunt, pour la
rendre a 'lhomme, au vide de 'homme, a chacun. C'est cela peindre, sortir la croix du tableau.»

Eric Vuillard, & propos du dessin, 2022

Ronan Barrot, né dans le Vaucluse, est un artiste peintre francais, diplomé des Beaux-Arts en 1998.
La Galerie Claude Bernard le représente et lui consacre de nombreuses expositions personnelles et
collectives depuis 2007. En 2017, il expose au Festival d'Avignon dont il peint I'affiche. Ses ceuvres sont
conservées au musée dArt Moderne de la ville de Paris, a la Fondation Maeght, au musée d’Art Moderne
et Contemporain de Strasbourg, ainsi quau FRAC Tle-de-France et au FRAC Auvergne.

D'abord peintre, il délaisse ici ses mediums favoris : I'huile et la toile, pour le dessin. Sur les feuilles, il

couche ses idées, les mouvements et jeux de figures. Il nous plonge ainsi au coeur de son processus
créatif, au coeur de 'atelier, en acceptant d'exposer pour la premiere fois ses dessins.

"Interview pour Le Figaro, 2014
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