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Exposition des Beaux-Arts, Palais synodal, 1908
Cl. H. Pissot (Musées de Sens)



L’exposition Peindre au XIXe siècle vous invite à la découverte de la peinture du 
XIXe siècle, au cours duquel l’art, et la peinture en particulier, se développent à une 
vitesse inédite. Les écoles, les styles se succèdent au rythme des débats et parfois 
même des scandales esthétiques, portés par les progrès techniques et la prospérité 
économique.

Cette accélération permet de dépasser la stricte hiérarchie des genres de la peinture 
en vigueur jusque-là. Le modèle de l’atelier du peintre, lieu de production, de 
formation et de transmission se transforme alors qu’apparaît la figure du peintre 
individuel, se tenant seul face au modèle ou au sujet, et enjoint d’inventer sa 
singularité.

L’évolution stylistique se fait en parallèle à l’évolution des institutions chargées 
d’encadrer l’art et les artistes. Depuis l’héritage de l’Académie royale de Peinture et 
de Sculpture, fondée en 1648 par Louis XIV, à travers l’Académie des Beaux-Arts 
(aujourd’hui rattachée à l’Institut de France), jusqu’aux grands salons organisés par 
la Société des Artistes français sous la IIIe République et qui présentent des milliers 
d’œuvres (près de 4 000 œuvres exposées au Salon de 1850, sur 5 800 proposées 
au jury), ces cadres institutionnels se transforment.

À travers sept grands thèmes, le parcours de l’exposition vous propose de découvrir 
une soixantaine d’œuvres retraçant les différents courants esthétiques du XIXe 
siècle : l’histoire et la mythologie, le portrait, le nu, la peinture du quotidien et de 
l’ailleurs, et la nature.

La sélection de toiles et de dessins présentée est issue principalement des collections 
des Musées de Sens, un certain nombre ayant été restauré pour l’occasion. Cette 
exposition est ainsi l’occasion de replonger dans l’histoire de ces collections, et 
plus particulièrement dans la collection de Beaux-Arts qui reste encore méconnue. 
Afin de compléter et de développer le parcours, plusieurs tableaux ont été prêtés 
par les musées de Troyes, Chaumont et Nemours. Cet ensemble d’œuvres d’art a 
également pour ambition de préfigurer les futures salles de peinture et de dessin du 
musée, telles qu’elles seront conçues dans un prochain projet de réaménagement.



Peindre au Salon
On se sentait là dans une bataille, et une bataille gaie, livrée de verve, 

quand le petit jour naît, que les clairons sonnent, que l’on marche 
à l’ennemi avec la certitude de le battre avant le coucher du soleil.

Émile Zola, L’ Œuvre, 1886

L’exposition des tableaux et des sculptures agréés par l’Académie royale de Peinture 
et de Sculpture au Salon carré du Louvre a donné par extension leur nom aux 
expositions artistiques officielles qui connaîtront leur apogée à la fin du XIXe siècle.
 
Sous l’Ancien Régime, ces expositions jusque-là réservées aux connaisseurs, verront, 
au XIXe siècle, leur public augmenter en masse, leur publicité également. Un 
succès au Salon ouvre pour les artistes la possibilité de commandes officielles, 
rémunératrices. Mais soumises au contrôle du jury de l’Académie des Beaux-Arts, 
ces expositions sont souvent raillées, avant de devenir pour les artistes les plus 
progressistes, cibles de toutes les critiques, considérées comme l’expression du goût 
officiel, réactionnaire, en un mot « académique ».

Il n’en reste pas moins que ces Salons, même critiqués, restent longtemps un passage 
obligé pour les artistes et leurs jurys courtisés. Le nombre de postulants augmente 
régulièrement tout au long du siècle ; et les écrivains et journalistes continuent de 
commenter et parfois de polémiquer, dans la lignée de Diderot qui commentait les 
Salons du XVIIIe siècle : Baudelaire, Balzac, Huysmans, Zola, donnant à l’occasion 
les pages les plus aiguisées de cette nouvelle discipline qui se développe : la critique 
d’art. 

Sous la pression, en 1880, la mainmise de l’Académie des Beaux-Arts sur le Salon 
parisien est supprimée par un décret de Jules Ferry, dix-sept ans après que les artistes 
refusés par le jury aient droit à leur « Salon des Refusés », avec l’assentiment de 
Louis-Napoléon Bonaparte. Le Salon de l’Académie des Beaux-Arts est rebaptisé 
Salon des Artistes français. Cela ouvre ensuite la voie à la multiplication des salons : 
Salon des Femmes peintres et sculpteurs en 1882, Salon des Indépendants (depuis 
1884), le Salon d’automne (depuis 1903), le Salon d’hiver (depuis 1907)…

Le Salon des Artistes français, quant à lui, continue de se tenir chaque année au 
Grand Palais.



Madeleine Lemaire (1845-1928)
Les Fées, 1877
Huile sur toile, 153,5 x 112 cm
Musées de Sens

Madeleine Lemaire, née Coll, est l’élève de 
Jeanne Mathilde Herbelin et Jules Chaplin. 
Elle débute au Salon de Paris en 1864 avec 
un portrait, reçoit une mention honorable 
en 1877 et une médaille d’argent pour 
l’Exposition universelle de 1900. Proche 
d’Alexandre Dumas fils et de Marcel 
Proust, elle anime l’un des salons les plus 
brillants et influents de Paris, tant du point 
de vue artistique que mondain. Elle mène 
en parallèle une vie de femme peintre 
indépendante et prolifique et joue un rôle 
majeur dans la reconnaissance des femmes 
artistes par le monde officiel de l’art, à une 
époque où leur talent était largement décrié. 

« Tant qu’une femme ne se prive pas de son 
sexe, elle ne peut exercer l’art qu’en amateur. 
La femme de génie n’existe pas ; quand elle 
existe, c’est un homme. » (Octave Uzanne, 
1905)

Madeleine Lemaire était surtout connue 
pour ses peintures et aquarelles de fleurs. 
Surnommée l’impératrice des roses, Dumas 
fils disait « C’est elle qui a créé le plus de 
roses après Dieu ». Ce tableau Les Fées, 
légué par sa fille Suzanne, reprend un thème 
déjà traité par Madeleine Lemaire au Salon 
de 1892 dans la toile Le Char des fées. Ici, 
Les fées se distinguent par les tons brillants 
appliqués en touches légères et vigoureuses. 
Leur visage rieur est souligné par la pose 
mutine de l’une d’elle, appuyée sur l’épaule 
de sa compagne. 



Peindre l’histoire
C’était à Mégara, faubourg de Carthage, dans les jardins d’Hamilcar.

Les soldats qu’il avait commandés en Sicile se donnaient un grand festin pour 
célébrer le jour anniversaire de la bataille d’Eryx, et comme le maître était absent 

et qu’ils se trouvaient nombreux, ils mangeaient et buvaient en pleine liberté.
Gustave Flaubert, Salammbô, 1862

Dans la hiérarchie des genres de la peinture, la représentation de l’histoire occupe la 
plus haute place depuis le XVIIe siècle. Reprenant cette tradition classique instituée 
par André Félibien en 1667, l’Académie royale, puis l’Académie des Beaux-Arts, 
continuent tout au long du XIXe siècle à privilégier la représentation des événements 
historiques, en respectant plus ou moins la vérité historique ou archéologique, mais 
aussi des faits contemporains marquants.

Néanmoins, à l’instar des autres genres, la peinture d’histoire connaît des évolutions 
conséquentes, d’abord sous l’influence de la science historique elle-même qui passe 
des chroniques à l’étude critique des hommes et des sociétés du passé, à l’émergence 
de l’histoire nationale qui supplante progressivement la tradition de l’enseignement 
de Thucydide et Tite-Live. Enfin, l’archéologie, en plein essor, vient compléter la 
représentation littéraire des périodes passées par une matérialité inédite apportée 
par les fouilles archéologiques, en France comme ailleurs en Europe.

Au cours du siècle, la peinture d’histoire connaît ainsi de nombreuses déclinaisons. 
D’abord peinture officielle sous l’Empire, avec le Sacre de Napoléon par Jacques-
Louis David ; elle devient ensuite sous la Restauration et la Monarchie de Juillet 
peinture de l’histoire nationale, en particulier médiévale, appelée « style troubadour » 
s’inscrivant en réaction à la veine gréco-romaine du classicisme. L’historicisme se 
décline ainsi selon les peintres, les périodes représentées ainsi que les parallèles 
établis entre passé et présent, devenant au fil du siècle une tendance plutôt qu’un 
courant.

Les toiles représentent bien cette grande variété, les scènes historiques passent d’une 
évocation idéalisée des druides (Joseph-François-Désiré Thierry, Conseil de Gaulois) 
à une vision archéologique des rues de Rome, fidèle au texte de Suétone (G.-A. 
Rochegrosse, Vitellius traîné dans les rues de Rome), alors que l’histoire contemporaine 
dépeint l’aventure des conquêtes coloniales (Lucien-Pierre Sergent, Épisode du siège 
de Tuyen Quan) ou encore les souffrances de la guerre franco-prussienne de 1870 
(Jean Delahaye, L’Arrestation de francs-tireurs).



Michel Honoré Bounieu (1740-1814)
Thomas Becket et Alexandre III, 
début XIXe siècle
Huile sur toile, 185 x 125 cm
État, Cathédrale de Sens

Né à Marseille, Michel Honoré Bounieu est 
l’élève de J.-B. Pierre. Peintre d’histoire et de 
compositions allégoriques et religieuses, il a 
été conservateur par intérim du Cabinet des 
estampes de la Bibliothèque nationale.
Ce retable est installé au-dessus de l’autel 
dédié à Thomas Becket, commandé en 1903 
par Mgr. Ardin, archevêque de Sens. C’est la 
dernière création d’importance autour de la 
figure de Thomas Becket. 

Le tableau de Bounieu s’attache à 
représenter la rencontre entre Thomas 
Becket et le pape Alexandre III qui eut 
lieu à Sens. Archidiacre de Canterbury 
en 1154, Thomas Becket est l’ami et 
conseiller d’Henri Plantagenêt, couronné 

roi d’Angleterre la même année. Devenu 
archevêque de Canterbury et donc chef de 
l’église d’Angleterre, il prend très à cœur les 
intérêts de l’institution et va rapidement 
s’opposer au souverain. Il est contraint de 
fuir l’Angleterre en 1164 et rencontre à Sens 
le pape Alexandre III, lui aussi en exil. Ce 
dernier le confirme dans sa charge et le 
place sous sa protection, entre Pontigny et 
l’abbaye de Sainte-Colombe-lès-Sens. Après 
plusieurs tentatives de conciliation, Thomas 
rentre finalement à Canterbury en 1170 
où il est assassiné dans sa cathédrale le 29 
décembre 1170. Il est canonisé en 1173.

Dans la Cathédrale de Sens, une autre œuvre 
évoque le personnage de Thomas Becket : 
le tableau monumental de L’Assassinat de 
Thomas Becket par Camille Bouchet (1799-
1890), exposé au Salon de 1843 et acheté 
par l’État puis envoyé à Sens et positionné 
dans le déambulatoire nord non loin de la 
chapelle.



Peindre la mythologie
Ce carnaval des dieux, l’Olympe traîné dans la boue, toute une religion, 

toute une poésie bafouée, semblèrent un régal exquis. 
Émile Zola, Nana, 1880

Depuis le XVIe siècle, les sujets mythologiques rencontrent un succès croissant. 
En parallèle des thèmes religieux, ils permettent aux artistes de témoigner de leur 
talent et de leur culture. La mythologie côtoie l’histoire au plus haut de la hiérarchie 
des genres. Au XIXe siècle, elle tient une place cruciale, à la fois dans la culture 
romantique et dans les usages politiques. Ce genre, toujours considéré comme 
noble, reste la base de l’enseignement académique. Aux Beaux-Arts, l’apprentissage 
technique est complété par des cours d’histoire, d’antiquité et d’archéologie. Pour 
le Prix de Rome, les sujets sont tirés de la mythologie ou de la Bible, plus rarement 
de l’histoire classique. Particulièrement abondantes durant la première partie du 
siècle, les commandes de l’État contribuent à la valorisation de ces thèmes.

Les néoclassiques, élèves ou héritiers de David, comme Rolland (Homère jouant 
de la lyre) et Delorme (Céphale enlevé par l’Aurore) ou le romantique Hersent 
(Les Grâces visitent Daphnis pendant son sommeil), s’inscrivent dans la continuité 
de leur maître. Défenseurs de la tradition académique, ils continuent d’exalter 
les sujets mythologiques en mettant en scène les vertus et en idéalisant les héros. 
La peinture mythologique permet également une nouvelle approche du corps 
humain rompant avec certains tabous. La statuaire antique redécouverte apporte 
un nouveau répertoire de formes. Les corps sont représentés dans une nudité 
partielle ou totale, alors que jusqu’à la fin du Moyen Âge la nudité était réservée à 
la seule représentation du Christ. La beauté féminine est particulièrement célébrée, 
notamment par l’intermédiaire de Vénus, du fait de la renommée exceptionnelle 
de La naissance de Vénus peinte par Botticelli en 1485.

Les goûts picturaux se renouvellent totalement pendant le siècle, et dès 1850, 
on recherche de nouveaux thèmes liés à un goût plus orientaliste ou folklorique 
(Maurice Boutet de Montvel, La Leçon avant le Sabbat).



Louis Hersent (1777-1860)
Les Grâces visitent Daphnis pendant 
son sommeil, 1817
Huile sur toile, 93 x 158 cm
Musées de Sens

Peintre et lithographe, né à Paris, Louis 
Hersent devient membre de l’Institut en 
1833. Élève de Regnault, il expose au Salon 
de 1804 à 1831. Hersent est un peintre 
très académique et cette œuvre montre 
une grâce un peu apprêtée ainsi qu’un 
allongement des corps donnant à la scène 
un certain maniérisme.

Daphnis et Chloé est un roman grec attribué 
à Longus et daté du IIe ou IIIe siècle. Traduit 

en 1809, il inspire de nombreux peintres, 
par la poésie bucolique des paysages grecs 
et l’éducation sentimentale retracée par 
le roman. Hersent lui-même en illustre 
plusieurs scènes (La Leçon de flûte de 
Daphnis et Chloé, 1822).

Cette scène mythologique et son pendant 
Diane et Endymion ont été peints pour 
des dessus de porte ornant la chambre du 
maréchal Davout. Sa fille, la Marquise de 
Blocqueville, princesse d’Eckmühl, les a 
donnés aux Musées de Sens en 1893.



Peindre le portrait
Jamais il n’avait vu cette splendeur de sa peau brune, la séduction de sa taille, 

ni cette finesse des doigts que la lumière traversait. 
Gustave Flaubert, L’Éducation sentimentale, 1869

Ayant proscrit les représentations d’aristocrates ou religieux, la Révolution cherche 
à célébrer ses nouveaux héros. Jacques-Louis David fait, entre autres, le portrait 
des députés dans le Serment du Jeu de paume (1790), de Marat assassiné (1793), 
et Le sacre de Napoléon Ier (1805). Bien que David ait contribué à la suppression 
de l’Académie royale en 1793, et donc à la contraignante hiérarchie des genres, le 
portrait reste considéré comme inférieur à la peinture d’histoire.

Le courant romantique, dont Ingres, Géricault et Delacroix sont les plus grands 
représentants, succède au néoclassicisme. La perfection un peu glacée d’Ingres, 
annoncée déjà dans le superbe portrait d’Antoine Vestier Mademoiselle Larmoyer en 
harpiste, s’oppose à ceux plus enlevés des romantiques. En 1849, Baudelaire met en 
évidence ces démarches opposées : « Il y a deux manières de comprendre le portrait, 
l’histoire et le roman. L’un est de rendre fidèlement, sévèrement, minutieusement le 
contour et le modelé du modèle, ce qui n’exclut pas l’idéalisation […]. La seconde 
méthode, celle particulière aux coloristes est de faire du portrait un tableau, un 
poème, avec ses accessoires, plein d’espace et de rêverie. » (Salon de 1859).

Pourtant loin de « faire du portrait un poème », la plupart des peintres doivent 
représenter une nouvelle classe, celle des bourgeois, avides de reconnaissance sociale. 
Le goût du portrait touche aussi la noblesse et la grande bourgeoisie. L’académique 
Carolus-Duran (Mme Pérouse-Guichard) et Madeleine Lemaire, restituent à la 
perfection les toilettes colorées des femmes, leur peau diaphane et leurs épaules 
marmoréennes (Les Fées). Cependant, la plupart des portraitistes peint les hommes 
dans un « uniforme » noir, gage de sérieux et de respectabilité. En 1858, Théophile 
Gautier s’en désolait « Comment voulez-vous qu’on fasse des actions héroïques 
avec un frac et un pantalon ? » (Théophile Gautier, De la mode, l’artiste, 14 mars 
1858).

Les portraits de prestige cherchent à rendre le statut social et économique du 
modèle  : pouvoir, fortune, position et éducation, de manière immédiatement 
identifiable par le spectateur. Il est attendu du portrait qu’il reflète la vérité physique 
et psychologique du modèle. Une pose particulière, des vêtements ou attributs sont 
autant de sources d’informations. L’avènement du portrait photographique dans 
les années 1880, constitue pour les artistes peintres autant une aide qu’un défi.
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Carolus-Duran (1838–1917)
Portrait de Mme Pérouse-Guichard, 
1883
Huile sur toile, 134 x 98 cm
Musées de Sens, don d’Antonin, fils 
de l’artiste, en 1928

Charles-Émile-Auguste Durand, dit Carolus-
Duran, peintre et sculpteur, visiteur 
assidu des Musées, n’est l’élève d’aucun 
grand maître et ne suit pas l’enseignement 
officiel des Beaux-Arts. Ami de Courbet, 
Manet, Fantin Latour, Henner, il devient 
une véritable célébrité de la peinture et du 
Tout-Paris et se spécialise dans les portraits 
de femmes du monde. Il fonde, aux côtés 
de Puvis de Chavannes et Meissonier, la 
Société nationale des Beaux-Arts pour 
contrer la dictature que l’Institut fait régner 
sur le Salon.
Sa rencontre en Espagne avec les peintures 
de Velásquez l’oriente vers des tableaux où 

le réalisme prime. Ses portraits, presque 
d’apparat, campent des personnages 
dans un décor intérieur, souvent en pied. 
Sa touche s’affine et sa palette s’éclaircit 
progressivement.
Ce portrait représente Mme Suzanne 
Pérouse, petite-fille de Victor Guichard, 
maire de Sens et député de l’Yonne, et fille 
de Jules Guichard, sénateur de l’Yonne. 
Son style pictural caractéristique, opposant 
ombres et lumières, s’apparente à celui de 
Manet dans les années 1860, où les figures 
se détachent sur des fonds neutres, en larges 
touches de pigments. Ici, Mme Pérouse-
Guichard est représentée de trois-quarts, 
dans une attitude altière. Carolus-Duran 
joue sur l’effet dramatique du fond très 
sombre, sur lequel se détache la robe rouge 
du modèle, la dentelle blanche et les fleurs 
colorées, occupant toute la partie inférieure 
du tableau, laissant le visage du modèle 
capter le regard du spectateur dans la partie 
supérieure.



Peindre le nu
Elle était grande, charnue, avenante. Son teint, pâli dans l’obscurité 

de ce logis toujours clos, luisait comme sous un vernis gras. 
Guy de Maupassant, La Maison Tellier, 1881

«  L’académie  » ou nu académique est un grand dessin, une peinture ou une 
sculpture, représentant un ou plusieurs corps nus. Cet enseignement est dispensé 
obligatoirement jusqu’en 1970 dans les écoles des Beaux-Arts, associé à l’anatomie, 
partie intégrante de l’éducation artistique. L’exécution se doit d’être soignée : le 
corps lisse et glabre, au modelé travaillé. Les représentations du nu sont d’abord 
liées à la peinture d’histoire ; antique, biblique ou mythologique. L’artiste du XIXe 
siècle s’impose comme un spécialiste du genre.

Les nus classiques ou néo-classiques ont un caractère moral, avec des corps parfaits 
exaltant le courage, le patriotisme et le sentiment héroïque (Eugène Brunet,  
Prométhée enchaîné). Les poses, étudiées et théâtralement mises en scène, ne 
montrent rien qui puisse offenser la pudeur.

Dès la seconde moitié du siècle, afin de satisfaire le collectionneur bourgeois, sans 
doute plus amateur d’anatomie féminine que de grand style, la représentation 
se fait moins académique. Les compositions plus libres se teintent d’exotisme et 
parfois même d’érotisme (Albert Rouffio, L’Indolente nue). Les thèmes de la toilette 
ou du bain permettent de dévoiler l’intimité féminine, la peinture servant de biais 
honorable au spectateur masculin.

Deux types de femmes sont alors en vogue : d’un côté la femme idéale, parfaite, 
de l’autre plutôt inquiétante et troublante. Ces caractères renvoient à deux canons 
de beauté féminine : le type dominant de la femme ronde et potelée, à la chevelure 
opulente et à la chair d’albâtre, s’oppose à la féminité fragile et romantique de la 
belle malade du corps telle Marguerite Gauthier, la Dame aux camélias du roman 
d’Alexandre Dumas.

Si l’on célèbre la femme dans l’art et la littérature elle reste toujours mineure dans 
la vie politique et publique. L’époque prône la vertu, et seules peinture et sculpture 
se permettent de représenter la nudité, essentiellement féminine et souvent au 
travers de nymphes et d’odalisques. L’artiste déshabille alors son modèle comme 
jamais et ce n’est qu’à la fin du siècle, sous l’influence des modèles américains, avec 
l’attrait pour la culture physique, que l’on retrouve un goût relatif pour la nudité 
masculine.



Jean-Jacques Henner (1829-1905)
Le Christ au linceul, vers 1896
Huile sur toile, 58,3 x 81,4 cm
Château Musée de Nemours

Jean-Jacques Henner est originaire d’Alsace. 
Élève de Gabriel Guérin à Strasbourg, il 
entre à l’École des Beaux-Arts de Paris, 
et suit les ateliers de Drolling et Picot. 
Lauréat du Grand Prix de Rome en 1858, 
il séjourne 5 ans à Rome où il découvre 
la Renaissance italienne, et en particulier 
le Titien, Raphaël et Corrège. Il est aussi 
profondément marqué par la force du 
Christ mort de Holbein (Musée de Bâle). 
Il effectue de nombreux envois aux Salons, 
même s’il ne correspond pas à l’idéal prôné 
par l’Académie. Il prend de nombreuses 
libertés avec la reconstitution historique, 
les costumes et les décors. Sa peinture se 

caractérise également par ses contours « 
floutés » reconnaissables, loin du dessin 
précis, lisse et académique.

Les sujets religieux, dont les représentations 
du Christ, récurrentes dans l’œuvre 
d’Henner, sont l’expression d’une méditation 
sur la mort. Dans ce tableau, le corps est mis 
en valeur par le traitement des ombres et 
des lumières. Ainsi le corps livide du Christ 
contraste avec le fond sombre et neutre ainsi 
qu’avec sa barbe rousse et fournie. Cette 
couleur, signature de Henner, est d’ailleurs 
intrigante, car elle est associée en général 
à Judas. Contrairement à de nombreux 
artistes de son époque, Jean-Jacques Henner 
n’exploite pas la photographie. Attaché 
à l’usage du modèle vivant, l’identité de 
certaines des nombreuses personnes ayant 
posé pour lui, a pu même être retrouvée.



Peindre le quotidien
À la nuit tombante, un jeune homme passant devant l’obscure boutique du Chat-qui-

pelote y était resté un moment en contemplation à l’aspect d’un tableau qui aurait arrêté 
tous les peintres du monde. Le magasin, n’étant pas encore éclairé, formait un plan noir au 
fond duquel se voyait la salle à manger du marchand. […] Le linge blanc, l’argenterie, les 

cristaux formaient de brillants accessoires qu’embellissaient encore de vives oppositions entre 
l’ombre et la lumière. La figure du père de famille et celle de sa femme, les visages des commis 

et les formes pures d’Augustine, […], composaient un groupe si curieux ; ces têtes étaient si 
originales, 

et chaque caractère avait une expression si franche ; […] que, pour  
un artiste accoutumé à exprimer la nature, il y avait quelque chose de  

désespérant à vouloir rendre cette scène fortuite.
Honoré de Balzac, La Maison du Chat-qui-pelote, 1830

La peinture dite de genre, qui désigne les représentations de scènes quotidiennes, 
scènes de familles ou de travail, apparaît en tant que genre pictural à l’époque 
moderne, en Europe du Nord, puis se répand vers la France dès le XVIIe siècle.

Au XIXe siècle, avec la disparition progressive de la hiérarchie des genres, elle est 
de plus en plus au goût du jour, d’autant que la nostalgie des maîtres des XVIIe 
et XVIIIe siècles, tels que les frères Le Nain, Watteau, Chardin ou Fragonard et 
surtout Greuze, est répandue dans la bourgeoisie et la noblesse. Elle trouvera son 
expression la plus franche chez les peintres réalistes, Daumier, Corot et Courbet, 
sans que cette étiquette ne soit pour autant revendiquée par ces artistes.

Les sujets du quotidien, du familier, se développent, à mesure que la France se 
découvre multiple. Les scènes de genre doublent ainsi l’image des ouvriers et 
des paysans de notations régionalistes, parfois nostalgiques ; ou bien engagées  
lorsqu’elles dépeignent les conditions de vie de la classe ouvrière.

Attachés à l’observation du monde et de leurs contemporains, les artistes peignent 
ainsi des scènes pittoresques et quotidiennes (A. Guérard, Causerie par-dessus la 
haie), y mêlent parfois l’évocation galante du XVIIIe siècle (H.-A. Laissement, 
L’Antichambre)  ; ou une émotion religieuse (A. Brune, Le Vœu). À mesure que 
le siècle avance, les sujets s’attachent à représenter la société contemporaine  
(J.-A. Franquelin, Le Petit Ramoneur), ses mœurs (A. Matignon, La Morphine,  
G.-T. Lhuer Un dimanche après-midi au Luxembourg…), mais également les 
découvertes et les inventions d’un siècle marqué par le positivisme et la foi dans le 
progrès (A.-J. Dubois, Dupuytren faisant l’opération de la cataracte).
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Amédée Guérard (Sens, 1824-Paris, 1908)

Né le 24 février 1824 dans une ancienne famille sénonaise, 
Amédée Guérard est l’élève de François Édouard Picot à 
l’École nationale des Beaux-Arts. Il complète sa formation 
par un voyage en Italie jusqu’à Naples, dont il rapporte 
des dessins, études et souvenirs. Sa toile L’Adoration de 
la croix dans une église de campagne dans les environs de 
Rome figure à l’Exposition universelle de 1855. Peintre de 
genre et graveur prolifique, il participe aux Salons de 1848 
à 1892 et effectue de nombreux séjours en Bretagne dont 
il représente les coutumes et costumes. Après son décès, 
sa veuve lègue une grande partie des tableaux restés dans 
son atelier de la rue Caulaincourt à Paris aux musées de 
Sens (10 en 1898 et 1899) et Auxerre ainsi qu’à Saint-
Malo. Les collections des Musées de Sens comportent en 
tout 22 œuvres d’Amédée Guérard, (2 gravures, 3 dessins 
à la sanguine et 17 huiles sur toile) dont certaines ont été 
données directement par l’artiste de son vivant.

Amédée Guérard 
Causerie par-dessus la haie, fin du XIXe siècle
Huile sur toile, 96,5 x 135,5 cm
Musées de Sens, don de l’artiste en 1889



Peindre l’ailleurs
Tes pieds sont aussi fins que tes mains, et ta hanche

Est large à faire envie à la plus belle blanche ;
À l’artiste pensif ton corps est doux et cher ;

Tes grands yeux de velours sont plus noirs que ta chair.
Aux pays chauds et bleus où ton Dieu t’a fait naître [...]

Charles Baudelaire, À une Malabaraise, 1866

Les échanges culturels entre Orient et Occident, marqués durant tout le Moyen 
Âge par les Croisades, puis par l’expansion de l’Empire ottoman au XVe siècle, 
deviennent plus fréquents à partir du XVIIIe siècle, lorsque la mode des turqueries  
emboîte le pas à la publication des Mille et une nuits (1ère traduction française en 
1704) et des Lettres Persanes de Montesquieu (1721).

Avec l’ouverture d’échanges commerciaux entre l’Europe et l’Orient, les artistes 
du XIXe siècle découvrent progressivement un Orient entre réalité et imaginaire, 
au fil des récits de voyage de Chateaubriand (Itinéraire de Paris à Jérusalem, 1811), 
Lamartine (Voyage en Orient, 1835) puis Nerval (Voyage en Orient, 1851). En 
France, l’impulsion est donnée par la Campagne d’Égypte et du Levant du général 
Bonaparte (1798-1801), à laquelle participent de nombreux artistes et dessinateurs : 
c’est le début de l’Orientalisme, étroitement lié à la constitution progressive de 
l’empire colonial français au long du XIXe siècle.

C’est ainsi que le genre progresse des scènes à la gloire de Napoléon en 
Égypte (A.-J. Gros, Les Pestiférés de Jaffa), vers des visions plus réalistes de  
Delacroix qui accompagne une mission diplomatique en Algérie en 1832  
(Femmes d’Alger dans leur appartement) ; en empruntant allègrement les détours 
des fantasmes d’odalisques et de harems (Ingres, Le Bain turc).

Les horizons explorés se diversifient également, du Maghreb et du Levant tout 
d’abord, les artistes se déplacent vers des contrées plus lointaines, en Afrique, Asie, 
Amérique également, ou encore plus éloignées (F.-A. Biard, Navires explorateurs 
dans les mers polaires). Si les paysages orientaux inspirent les artistes voyageurs tout 
au long du siècle (P. Marilhat, Paysage égyptien, coucher de soleil ; R. Binet, Palais 
maure)  ; la représentation des hommes et des femmes est plus complexe, allant 
d’une sensualité idéalisée, parfois même fantasmée (L. Fournier, Suleika, femme 
du Caire) à un souci de vérité ethnographique (P. Leroy, Le Mendiant aveugle de 
l’oasis d’El-Bordj). Néanmoins, il subsiste souvent chez les artistes européens une 
exaltation de la colonisation et de ses bienfaits (J.-É. Magy, La Moisson en Kabylie).



François-Auguste Biard (1799-1882)
Navires explorateurs dans les mers 
polaires, avant 1882
Huile sur toile, 49 × 65 cm
Musée des Beaux-Arts et 
d’Archéologie de Troyes

François-Auguste Biard (1799-1882) se 
forme à l’École des Beaux-Arts de Lyon, 
sous la houlette de Pierre Revoil et Fleury 
Richard, les principaux représentants 
lyonnais du « style troubadour ». Dès 1824, 
il inaugure une longue série de voyages 
autour de la Méditerranée, mais un des 
plus marquants reste celui qu’il effectue 
en 1839 au Spitzberg avec le navigateur 
Joseph Paul Gaimard dans son exploration 
scientifique des côtes nordiques, voyage 
dont il tire la matière de nombreuses toiles. 
Biard poursuit ses voyages au long cours, 

notamment en Amérique du Nord et au 
Brésil.

Le Spitzberg, connu dès les expéditions 
de William Barentsz à la fin du XVIe 

siècle, est l’île la plus accessible à partir 
de l’Europe en direction du cercle polaire, 
étape incontournable pour les expéditions 
polaires. Celles-ci débutent véritablement 
à partir des années 1900, lorsque le brise-
glace est mis au point, après avoir nourri 
l’imagination des écrivains, notamment 
Jules Verne (Les Aventures du capitaine 
Hatteras, 1867) ou encore Edgar Allan 
Poe (Les Aventures d’Arthur Gordon Pym, 
1838). Le tableau de F.-A. Biard reprend les 
grands thèmes de ces textes de fiction, où 
les hommes se retrouvent isolés face à une 
Nature aux conditions climatiques inouïes 
et périlleuses.



Peindre la nature
Si tel assemblage d’arbres, de montagnes, d’eaux et de maisons, que nous appelons 

un paysage, est beau, ce n’est pas par lui-même, mais par moi, 
par ma grâce propre, par l’idée ou le sentiment que j’y attache.

Charles Baudelaire, Salon de 1859

Au XIXe siècle, la peinture de paysage se renouvelle et «  la grande armée des 
paysagistes  », selon l’expression du critique d’art J.-A. Castagnary, montre une 
grande diversité d’approche et de sensibilité à la nature. Des néoclassiques aux 
romantiques ou réalistes, les peintres revivifient le genre et l’étude de la nature avec 
un esprit sans préjugé. La rénovation du classicisme et l’instinct réaliste contribuent 
à son épanouissement en le régénérant profondément. La remise en cause du sujet 
historique ou littéraire fait émerger le désir de peindre la nature pour elle-même, 
avec une attention accrue au réel alors que se développe la pratique en plein air.

En 1817, le Grand Prix de Rome du paysage historique est créé, encourageant les 
artistes à s’immerger dans le milieu naturel, notamment en forêt de Fontainebleau. 
Une épreuve de sélection dite « de l’arbre » est alors instituée, consistant pour les 
postulants à reproduire une essence d’arbre choisie par le jury, sans document 
ni modèle. Ils travaillent avec passion, multipliant les études, avec déjà un sens 
exceptionnel de la lumière et de l’espace.

La représentation la plus exacte de la réalité, devenue la référence esthétique 
principale, n’exclut pas l’émotion et l’imagination. Certains peintres cherchent à 
équilibrer le sentiment et la perception, tandis que d’autres privilégient le rendu 
d’une sensation visuelle immédiate. Les impressionnistes, dont Eugène Boudin 
puis Claude Monet, bénéficieront de ces précédents.

Ainsi, Jean-Ferdinand Chaigneau se laisse fasciner et peint Un coin de la forêt de 
Fontainebleau, Stanislas Lépine se passionne pour les bords de Seine et le très 
moderne Pont de Villeneuve-la-Garenne, tandis qu’Albert Lebourg, séduit par les 
effets de lumière, représente Paris, Hôtel Crillon sous la neige.

Cette démarche motive également Paul Saïn avec La Vanne, et le jurassien Auguste 
Pointelin et sa Prairie en Côte-d’Or.



Adolphe Irénée Guillon (Paris, 1829-Paris, 
1896)

Né le 29 mars 1829, Adolphe Guillon est un peintre de 
genre, paysagiste et graveur. Il est l’élève de Jules Noël et 
Charles Gleyre et participe aux Salons à partir de 1863, 
où il obtient par deux fois des médailles, en 1867 et 1880. 
Il s’installe à Vézelay en 1859 et, fervent républicain, 
anticlérical et partisan de l’instruction publique laïque 
et obligatoire, y est élu conseiller municipal (1871 et 
1874). Membre de la Société des sciences historiques 
et naturelles de l’Yonne à partir de 1885, devenu 
correspondant de Vézelay au sein du Comité des Sociétés 
des beaux-arts des départements, il s’implique dans la 
protection du patrimoine. À ce titre, il alerte sans relâche 
les responsables nationaux sur l’état d’abandon de certains 
bâtiments, en particulier la basilique de Vézelay quelques 
années seulement après la restauration menée par Viollet-
le-Duc. Peintre de Vézelay il en devient l’historiographe 
et illustre entre autres la Topographie statistique, histoire 
de la ville de Vézelay publiée par M. Sommet en 1879. Il 
est également l’auteur de Les Amis des arbres : lettres d’un 
paysagiste publié à Avallon par E. Odobé.

Adolphe Irénée Guillon
La Ville de Vézelay, fin du XIXe siècle
Huile sur toile, 98 x 132 cm
Musées de Sens, don de l’artiste en 1890



Ce processus de restauration peut être observé 
sur place par les visiteurs : la restauratrice 
Christine Morillot travaille sur place à la 
restauration du tableau monumental, La 
Susception de la sainte couronne d’épines, 
présent dans la salle synodale depuis 1984, 
faisant ainsi découvrir son métier, essentiel 
mais peu connu du public. Les inscriptions 
sur la couche picturale nous renseignent sur 
la toute première restauration du tableau, 
effectuée par Horsin Déon en 1834. Au 
cours des XIXe et XXe siècles, l’histoire et les 
différents mouvements que connaît le tableau 
endommagent fortement sa toile.

En 1984, lors de sa réinstallation dans la salle 
synodale, une campagne de restauration 
intervient sur les différentes dégradations 
observées.
En 2019, après dépose au sol de l’œuvre et son 
cadre, plusieurs interventions sont prévues.
- Sur le support même du tableau : 
dépoussiérage du revers et pose d’un textile 
non-tissé sur l’ensemble du revers.
- Sur la couche picturale, notamment sur 
certains endroits endommagés :
pose de papier japon sur les écailles, et autres 
soulèvements de matières, pour stopper les 
dégradations ;
opération de refixage, consistant à recoller les 
écailles à l’aide d’un adhésif ;
nettoyage de la toile par l’application d’un 
solvant léger, posé sans en endommager le 
vernis ;
réintégration illusionniste afin de combler les 
lacunes déjà présentes.

Restauration et 
Susception couronne d’épines

Plusieurs des tableaux exposés ont été restaurés pour l’occasion, et retrouvent ain-
si leur état d’origine pour être présentés au public. Les toiles de Louis Hersent 
Diane et Endymion et Les grâces visitent Daphnis pendant son sommeil ont fait 
l’objet d’une attention particulière, de même que d’autres œuvres telles que Suleika 
femme du Caire de Louis Fournier ou Prairie en Côte-d’Or d’Auguste Pointelin.



Bernard Gaillot (1780-1847)
La Susception de la sainte couronne 
d’épines, 1824
Huile sur toile, 420 x 530 cm
État, Palais synodal

Le tableau de Bernard Gaillot est le premier 
envoi de l’État à la cathédrale de Sens en 
1825. Exposé au Salon de 1824 à Paris, il 
représente un épisode d’août 1239 : Gauthier 
Cornut, archevêque de Sens, accueille saint 
Louis et son frère Robert d’Artois, portant le 
reliquaire de la sainte couronne d’épines.
Placé dans le chœur de la cathédrale à son 
arrivée à Sens, le tableau est déplacé dans la 
chapelle du Sacré-Coeur en 1873, puis dans 
la salle du Palais synodal qu’il décore jusqu’en 
1939. Roulé et stocké dans les caves du Palais, 
la toile est redécouverte et restaurée par l’État 
en 1984. Le tableau est classé au titre des 
Monuments historiques le 10 juin 1987.

Au sens large, la susception définit le fait de 
recevoir, d’assimiler. Dans le cadre religieux, 
la susception renvoie à deux fêtes de l’Église 
catholique, à savoir celles de la Sainte Croix 
et de la Sainte Couronne, ici sujet du tableau.

Né à Versailles en 1780, Bernard Gaillot 
se forme à la peinture auprès du maître 
néoclassique Jacques-Louis David. Il expose 
au Salon à Paris de 1817 à 1831, où il reçoit, 
la première année, la seconde médaille du 
jury. Dix ans plus tard, il est récompensé par 
la même institution en recevant la médaille 
d’or. Son succès apparent peut s’expliquer 
par la proximité de son style avec les codes 
académiques de son temps. Au cours des 
années 1820, il réalise de nombreuses 
compositions religieuses de très grand 
format destinées aux décors d’églises et de 
cathédrales. Par la suite le peintre diversifie 
sa production et se met à peindre scènes 
d’histoire et portraits, avant de s’éteindre à 
Paris en juin 1847. 

La cathédrale de Sens conserve d’autres envois 
de l’État, datant du XIXe siècle : L’Offrande 
des anges à la Sainte Famille pendant la 
Fuite en Égypte par Louis Boulanger (1848) ; 
L’Assassinat de Thomas-Becket, archevêque de 
Cantorbery, le 29 décembre 1170, de Camille 
Bouchet (1846) ; La Sainte Famille et sainte 
Anne d’Henri Plattel (1852) ; La Guérison 
d’un paralytique de Joseph Chabord (1853).



Après la restauration du Palais synodal par Viollet-le-Duc (1856 – 1865) et 
jusqu’en 1912, la salle synodale est fréquemment utilisée par toutes sortes 
de manifestations et activités. Plusieurs expositions de Beaux-Arts y sont 
présentées (1888, 1898, 1908…) mélangeant souvent des collections privées 
aux collections du Musée de Sens.

Exposition des Beaux-Arts, Palais synodal, 1888 ?
(Société archéologique de Sens)



Exposition des Beaux-Arts, Palais synodal, 1898
(Musées de Sens)



Informations pratiques 

Palais synodal, place de la République 89100 Sens
Tél. 03.86.64.46.22

Du 7 juin au 30 septembre 2019
Tarif de 6 €, comprenant la visite du Musée, du Trésor de la cathédrale et de l’exposition 
au Palais synodal. Tarif réduit de 4 € pour les étudiants de 18 à 25 ans, les retraités de plus 
de 65 ans, les handicapés, les chômeurs. Gratuité jusqu’à 17 ans.
Gratuit le premier dimanche du mois, excepté en juillet et août

Ouverture tous les jours de 10h à 12h30 et de 14h à 18h30.
Fermeture tous les mardis. Fermeture exceptionnelle le 10 juin.

Pierre Claude François Delorme
Céphale enlevé par l’Aurore, 1822
Huile sur toile, 225 x 152 cm
Musées de Sens, envoi de l’État, 1872
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