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Exposition  DELACROIX (1798-1863) 

au Musée du Louvre 

 (du 29-03-2018 au 23-07-2018) 

(un rappel en quelques photos personnelles de la plus  grande partie des œuvres 
présentées, le tout  complété par des photos provenant des musées (Louvre notamment).. 
Je ne garantis pas complètement le bon emplacement des photos dans le parcours de 
l’exposition. 

 
Extrait du dossier de presse 
 

Il est l’un des géants de la peinture française et pourtant Paris ne lui a pas consacré de rétrospective 
complète depuis 1963, année du centenaire de sa mort. Le musée du Louvre, en collaboration avec le 
Metropolitan Museum of Art de New York, rend aujourd’hui hommage à l’ensemble de la carrière 
artistique d’Eugène Delacroix à travers une exposition historique, réunissant 180 œuvres, dont une 
majorité de peintures. 
Des grands coups d’éclat qui firent la célébrité du jeune artiste aux Salons des années 1820, jusqu’aux 
dernières compositions religieuses ou paysagées, peu connues et mystérieuses, le parcours met en 
évidence la tension qui caractérise la création d’un artiste à la fois en quête d’originalité et mû par le 
désir de s’inscrire dans la grande tradition des artistes flamands et vénitiens des XVIe et XVIIe 
siècles. L’exposition tente également de répondre aux questions que pose encore une carrière longue, 
foisonnante et fréquemment renouvelée. Elle invite enfin le public à faire connaissance avec une 
personnalité attachante, éprise de gloire et acharnée de travail, curieuse, critique et cultivée, virtuose 
de l’écriture autant que de la peinture et du dessin.  
Cette exposition est l’occasion de réunir des chefs-d’œuvre de l’artiste conservés dans les musées 
français (Lille, Bordeaux, Nancy, Montpellier, …) et des prêts exceptionnels en provenance notamment 
des États-Unis, de Grande-Bretagne, d’Allemagne, du Canada, de Belgique, de Hongrie, … 
Il reste beaucoup à comprendre sur la carrière de Delacroix. Elle se déroule sur un peu plus de 
quarante années (de 1821 à 1863), or les peintures qui font sa célébrité ont pour la plupart été 
produites durant la première décennie. Alors qu’elles représentent les trois quarts restants de sa 
carrière, les années suivantes déroutent car la production de Delacroix ne s’y laisse plus aisément 
inscrire dans un simple courant. Souvent cité comme ancêtre des coloristes modernes, la carrière de 
Delacroix décrit en réalité un parcours parfois peu compatible avec la seule lecture formaliste de 
l’histoire de l’art du XIXe siècle. 
L’exposition propose une vision des motivations susceptibles d’avoir inspiré et dirigé son activité 
picturale au fil de sa longue carrière, déclinée en trois grandes périodes. La première décennie, celle 
de la conquête et du triomphe, est placée sous le signe de la rupture avec le système néoclassique, au 
profit d’un recentrement sur les possibilités expressives et narratives du médium pictural ; la seconde 
partie cherche à évaluer l’impact du grand décor public, principale activité de Delacroix dans les 
années 1835-1855, dans sa peinture de chevalet où s’observe une tension entre le monumental et le 
décoratif ; enfin, les dernières années semblent dominées par une forte attraction pour le paysage, 
tempérée par un effort de synthèse personnelle rétrospective. 
Ces clés interprétatives permettent de proposer une classification renouvelée qui dépasse le simple 
regroupement par genres ou bien le clivage romantique classique. Elles placent la production picturale 
de Delacroix en résonnance avec les grands phénomènes artistiques de son temps : le romantisme 
certes, mais aussi le réalisme, les historicismes, l’éclectisme. 
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VOUS ME TRAITEZ COMME ON NE TRAITE QUE LES GRANDS MORTS... 
Lettre de Eugène Delacroix à Charles Baudelaire, le 27 juin 1859 
 
 

 
Eugene Delacroix .  
Photographie de Felix Nadar 1858   
Paris Cabinet des estampes et de la photographie  
(c) Bibliotheque Nationale. 
 
Encore Delacroix ? Immortalisé par Baudelaire 
comme le « phare » du romantisme, célébré par 
Cézanne ou Picasso, Eugène Delacroix a-t-il 
encore besoin d’une exposition aujourd’hui, à Paris 
où l’on cultive sa mémoire plus qu’ailleurs ? 
Assurément oui. Depuis la rétrospective du 
centenaire, tenue au Louvre en 1963, des travaux 
fondateurs ont affiné la chronologie d’une carrière 
de quarante années et dressé l’inventaire de plus 
de huit cents peintures, de plusieurs milliers de 
dessins et autant de pages écrites. 
Le moment est venu d’interpréter un parcours 
artistique qui ne se déchiffre pas aisément. Si le 
parfum de scandale des années de jeunesse, 
rythmées par les batailles que mène le peintre aux 
Salons entre 1822 et 1831, reste facilement en 
mémoire, la suite de sa carrière est plus complexe. 
Ce qui fait la « modernité » de Delacroix devient 
malaisé à définir à mesure qu’il avance en âge, à 
l’heure du réalisme de Courbet et de la révolution 
photographique. Où se situe son originalité ? Quels 
furent les moteurs de sa création ? 
À quelles sources s’est-il renouvelé pour se 

maintenir sans cesse sur le devant de la scène artistique, dans cette première moitié du XIXe siècle 
secouée par tant de révolutions politiques et artistiques ? 
Le présent parcours propose une synthèse en trois actes : de 1822 à 1834, une décennie régie par 
l’appétit de nouveauté, de gloire et de liberté ; de 1835 à 1855, la révélation de la peinture murale, en 
dialogue avec la tradition et l’apothéose lors de l’Exposition universelle de 1855 ; enfin les dernières 
années, jusqu’en 1863, ouvertes sur le paysage et sensibles au rôle créateur de la mémoire. 
Plus qu’un insaisissable « romantisme », c’est la quête de singularité et la confiance dans le pouvoir 
expressif de la matière colorée qui semblent définir le plus sûrement l’art de Delacroix, par-delà ses 
renouvellements successifs. 
 
 
 
 
 
 
 
 
 
 
 
 
 



3 

 

 
 
 
 
 
 

 

 
Portrait de Delacroix par lui-même 

 
 
 
 
 
 

 

 
Autoportrait, dit au gilet vert  

Vers 1837  
H. : 0,65 m. ; L. : 0,54 m. 

Musée du Louvre 
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Détail 

 
  

La Bataille de Nancy 
1831 

Huile sur toile 
H. 237 ~ L. 356 cm 

Musée des Beaux Arts de Nancy 
 

La bataille de Nancy est l'un des hauts faits de 
l'histoire du duché de Lorraine. Au cours de l'hiver 
1477, le duc de Bourgogne assiège Nancy, ville 
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située au centre de ses États. Conduits par le duc 
René II, les Lorrains repoussent les assaillants 
vers l'étang Saint-Jean. C'est dans cette zone 

marécageuse que le Téméraire est tué par la lance 
du chevalier de Bauzémont, seigneur de Saint-Dié. 

 
 
 
 
 
 
 
 
 
 
 

 

 
 

 
 

 

 

 

 
LA GLOIRE N’EST PAS UN VAIN MOT POUR MOI… 

 

Né en 1798, Eugène Delacroix compte parmi ces jeunes Français destinés à prendre la relève des élites 
de l’Empire napoléonien, mais il parvient à l’âge d’homme alors que tout s’effondre. En 1815, à dix-sept 
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ans, il est orphelin et benjamin d’une fratrie ruinée : le prestige de son père, ambassadeur et préfet, et 
celui de son frère, général et baron de l’Empire, ne sont plus que des souvenirs. Il n’en hérite pas moins 
une singulière soif de gloire : « La gloire n’est pas un vain mot pour moi », écrit-il à un ami. Faute de 
pouvoir s’illustrer par les armes, Delacroix est déterminé à se couvrir de gloire par la peinture. 
Les temps y sont favorables : la place de chef de la peinture française est à prendre, entre le départ en 
exil de Louis David (1816) et le décès prématuré de Théodore Géricault (1824). Malgré son 
apprentissage chez le peintre néoclassique Pierre Guérin, Delacroix est peu enclin aux concours 
académiques : il préfère la distinction rapide que permet, lors de l’exposition publique du Salon, la 
confrontation avec l’opinion publique via la presse. 
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JE M’INQUIÈTE ET JE DÉSIRE LA NOUVEAUTÉ... 
 
DELACROIX AU SALON DANS LES ANNÉES 1820 
Le Salon, l’exposition des artistes contemporains au sein du Louvre, est, pour Delacroix, le lieu de la 
reconnaissance. 
Cultivant sa singularité avec soin par les œuvres qu’il y expose, entre 1822 et 1831, il s’y affirme avec 
une audace artistique croissante qui heurte une partie de la critique. Malgré ses provocations, en 1822, 
avec Dante et Virgile et, en 1824, avec les Massacres de Scio, il reçoit le soutien du comte de Forbin, 
directeur des Musées royaux, qui fait acheter les deux toiles par l’État. En 1828, l’exposition de La Mort 
de Sardanapale allume la bataille du romantisme. Le scandale est tel que le tableau ne trouve pas 
acquéreur. Delacroix revient, en 1831, avec une nouvelle œuvre sur un sujet moderne : La Liberté 
guidant le peuple, célébrant la révolution de 1830. Si elle est immédiatement acquise par l’État, elle est 
vite envoyée en réserve en raison du caractère véhément de sa composition. 
En moins de dix ans, Delacroix a abordé presque tous les genres, de la peinture littéraire au sujet 
moderne, et les a tous renouvelés ; il s’est fait un nom glorieux et finit, bien malgré lui, par être reconnu 
comme le chef de file des « jeunes novateurs ». 
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Mort de Sardanapale  

Salon de 1827  
H. : 3,92 m. ; L. : 4,96 m. 

Musée du Louvre 
 

Fort du succès du scandale provoqué au Salon précédent par les Massacres de Scio, Delacroix récidive 
avec cette toile grandiose, libre traduction en peinture d'un poème de Byron. Sardanapale, assiègé, 

couché sur un lit au sommet d'un immense bûcher, donne l'ordre d'égorger ses femmes, ses pages, ses 
chevaux. Aucun des objets qui avaient servi à ses plaisirs ne devaient lui survivre. 
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TOUT CE QU’IL Y A DE PLUS NOIR... 
 
DELACROIX ET LA LITHOGRAPHIE 
Après quelques caricatures de jeunesse pour payer ses études, Delacroix est suffisamment célèbre à la 
fin des années 1820 pour être associé à de luxueuses publications littéraires illustrées, comme celle du 
Faust de Goethe, parue en 1828. 
La lithographie, qu’il pratique, est une technique d’estampe récente, synonyme d’émancipation : elle 
permet de passer directement du dessin à sa reproduction, sans intermédiaire technique. Delacroix en 
fait un usage hautement virtuose comme dans Macbeth et les sorcières. 
Delacroix n’illustre pas à la lettre mais crée un équivalent plastique aux textes qui le passionnent. 
Délaissant les sujets antiques, c’est la littérature « moderne » et étrangère, de Shakespeare à Goethe, 
alors en pleine redécouverte, qui l’inspirent. En effet, les tragédies de ces auteurs répondent au goût 
romantique par l’éclatement des règles d’unité classiques, leur savoureux mélange d’effroi, de fantaisie 
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et de rire grinçant. À l’unisson de cette liberté, Delacroix use de toutes les possibilités chromatiques du 
noir pour traduire ses impressions de lecteur et envahit jusqu’aux marges de ses compositions. 
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1827 : CETTE INFERNALE COMMODITÉ DE LA BROSSE… 
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En 1827, Delacroix est à la veille de ses trente ans : après deux succès consécutifs au Salon, il se sent 
les coudées franches pour faire éclater au grand jour ses intuitions personnelles avec La Mort de 
Sardanapale (visible salle Mollien, aile Denon), évoquée ici par son esquisse. Cette scène de suicide 
orgiaque est une ode à la liberté, qui attaque autant la morale que les conventions de la peinture 
néoclassique. Delacroix opère un recentrage de la peinture sur ses propres moyens expressifs, 
émancipée de l’imitation de la sculpture antique : le nu et le drapé, bases classiques de la peinture 
d’histoire, ne sont plus travaillés en structure, mais en surface. La rectitude anatomique cède le pas au 
miroitement des épidermes, la géométrie des plis importe moins que le chatoiement chromatique des 
étoffes. Delacroix débride son appétit pour la « bonne grasse couleur, et épaisse», et fait ses délices de 
ce qui flatte sa palette : la carnation des femmes métisses et des Africains, le pelage des chevaux, 
l’orfèvrerie, les joyaux et les textiles précieux. 
Le rejet unanime de La Mort de Sardanapale au Salon ouvre néanmoins une période de doute, amenant 
Delacroix à s’interroger sur les excès de sa virtuosité, « cette infernale commodité de la brosse » 
 
LA GUERRE SELON BYRON 
Représenter la guerre est un enjeu majeur de la peinture d’histoire aux yeux du jeune Delacroix. 
Jusqu’en 1814, alors qu’il n’est encore qu’au lycée, une décennie de campagnes militaires avait auréolé 
ce genre pictural d’un prestige particulier, sous l’étroit contrôle de la propagande napoléonienne. Le 
peintre Gros, que Delacroix admire et dont il s’inspire pour La Bataille de Nancy, et Géricault, son ami, 
avaient alors réussi à concilier la célébration du héros avec les horreurs de la guerre. 
Delacroix s’emploie à prendre leur relève avec pour nouvelle référence l’engagement de Lord Byron dans 
la lutte de la Grèce pour son indépendance. Les Scènes des massacres de Scio sont le chef-d'œuvre de 
cette inspiration, qui se prolonge en de nombreuses compositions inspirées par le poète anglais. 
Lorsque la vogue philhellène, à laquelle il participe comme tous les jeunes gens de sa génération, 
commence à se dissiper, Delacroix reporte son talent vers les batailles médiévales, seules visions de 
guerre que, dans une France pacifiée après 1815, l’État et les grands mécènes princiers lui 
commandent. 
 

 

 
Jeune orpheline au cimetière 

. Musée du Louvre 
 

 

 

  



20 

 

 
 

 
 

Scène des massacres de Scio ; familles grecques 
attendant 

la mort ou l'esclavage  
Salon de 1824  

H. : 4,19 m. ; L. : 3,54 m. 
 

Illustrant l'un des épisodes les plus dramatiques de 
la guerre entre les Grecs et les Turcs, cette toile 

imposante alluma, au Salon de 1824, la querelle du 
romantisme. Le coloris éclatant, l'absence de 

centre de la composition, la hardiesse du dessin, 
l'ambiguïté assumée de la représentation 

témoignent d'une audace inédite dans la peinture 
de cette époque 

 

 
Détail 
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FUSIONS À L’ANGLAISE 
Grâce aux visites de musées et à sa collection d’estampes, Delacroix est tôt familier de l’art de l’Italie et 
des Pays-Bas. Il n’est pourtant jamais allé à Rome et a attendu 1839 pour visiter les Flandres, patrie de 
Rubens qu’il admire. Son premier voyage à l’étranger le mène, en 1825, en Angleterre, attiré par le 
dynamisme d’un marché de l’art plus développé qu’à Paris, et aussi par l’amitié. Avant de partir pour 
Londres, il s’est lié à de jeunes artistes anglais (Bonington, Fielding) et s’est montré curieux des 
paysages de John Constable ou des portraits de Thomas Lawrence visibles à Paris. Delacroix n’en 
apprécie pas seulement la fraîcheur et la virtuosité ; il remarque leur liberté vis-à-vis de la hiérarchie et 
du cloisonnement des genres picturaux, encore très codifiés en France. À leur exemple, il s’intéresse 
aux catégories réputées mineures (le paysage, le portrait, la nature morte et la scène animalière) et 
expérimente leur hybridation : le portrait ou la nature morte combinés au paysage, la scène animalière 
portée aux dimensions d’un grand portrait d’apparat, comme dans le Jeune tigre jouant avec sa mère. 
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Lion rugissant 

Vers 1833-1835 
Aquarelle  
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1832 : LE MAROC, UNE NOUVELLE ROME 
De janvier à juillet 1832, Delacroix accompagne le comte de Mornay dans une mission diplomatique au 
Maroc, à Tanger et à Meknès, suivie d’une incursion à Séville et en Alger. 
Désormais célèbre et cherchant à renouveler son inspiration, il part sans projet artistique défini. En 
Afrique du Nord, il comprend qu’il a voyagé dans le temps plus encore que dans l’espace : la société 
marocaine est à ses yeux la survivance authentique du monde antique gréco-romain. La masse 
d’informations recueillie sous la forme de carnets, de dessins et de notes lui permet, à son retour en 
France, d’ajouter deux cordes à son arc : il peut désormais peindre des scènes d’histoire antique, 
réincarnées par l’expérience marocaine, et des scènes de mœurs quotidiennes modernes, ennoblies par 
l’intemporalité du Maghreb. Sont ainsi contournées les questions esthétiques et sociales que pourrait 
poser le traitement de la vie urbaine ou rurale dans la France de son temps, sujets que Delacroix n’a 
jamais jugés appropriés à sa peinture. 
Présentées au Salon de 1834, les Femmes d’Alger dans leur appartement offrent à Delacroix l’occasion 
d’éprouver la force décorative de sa peinture sans l’appui du drame ni des passions. 
 

 

 
 

 

 



27 

 

 

 
 

 

 

 
 
 

 
 

 
 
 

 

 
 
 
 
 

 
 
 

détails 
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LE BESOIN DE FAIRE GRAND... 
L’EXPÉRIENCE DE LA PEINTURE MURALE 
La stratégie initiale de Delacroix – entrer au Musée par le biais du Salon –, a été couronnée de succès, 
même si elle a marqué le pas, en 1828, lors du scandale de La Mort de Sardanapale. 
À partir de 1833, le peintre retrouve un nouveau souffle lorsque le ministre Adolphe Thiers, qu’il connaît 
depuis 1822, lui confie un premier chantier de peinture murale : le salon du Roi au Palais-Bourbon, 
bientôt suivi d’autres commandes pour la bibliothèque du palais du Luxembourg (1840) et celle du 
Palais-Bourbon, la galerie d’Apollon au Louvre (1849, visible aile Sully, 1er étage) ou le salon de la Paix 
de l’Hôtel de Ville de Paris (1851). 
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Delacroix prend goût à cette activité qui lui permet de faire adhérer sa peinture à de prestigieux 
monuments parisiens, de réformer le genre ardu de l’allégorie et de proposer une vision personnelle de 
l’histoire universelle. 
Enfin il peut se mesurer aux maîtres anciens qui l’ont précédé, notamment Rubens et Charles Le Brun. 
Inamovibles par nature, ces grands décors, évoqués ici par des esquisses, trouvent un écho monumental 
dans les toiles que le peintre continue de proposer aux Salons au même moment, comme Médée 
furieuse. Delacroix tient ainsi le public et la presse informés des mutations de sa peinture au contact de 
l’architecture et de la tradition. 
 

 

 
 

 
 
 
 
 
 

 

 

 
 

 

 
 

 



34 

 

 

 
 

 
 

 

 

 

 
 

 

 
 



35 

 

 

 
 

 
 
 

 

 

 
 

 

 



36 

 

 
 
 
 
 

 
 

 

 

 
 

 

 
 

 
Médée furieuse 

. Lille, Palais des Beaux Arts 
 

un des chefs-d’œuvre de l’artiste, qu’il conserve 
depuis 1840, et qui fut un succès au Salon de 

1838. Delacroix a travaillé presque toute sa vie sur 
ce sujet, le tableau de Lille (1838) ayant été suivi 
de deux répliques en 1862 (conservées l’une au 
Louvre, l’autre dans une collection particulière) et 
d’une version différente en 1859 (jadis à Berlin, 

mais disparue ; il en subsiste une photographie). 
. 

 Version du Louvre 
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FAUVES ET FLEURS : UN TOURBILLON DÉCORATIF 
 
Au Salon de 1849, à l’heure où le nouveau régime républicain récompense les jeunes peintres de la 
réalité rurale (Gustave Courbet et Rosa Bonheur), Delacroix, tout juste quinquagénaire, se démarque en 
exposant de fastueuses compositions de fleurs, où s’exerce le pouvoir expressif de la couleur. 
À l’imitation de Rubens, il engage au même moment des recherches sur le motif de la chasse aux fauves 
; elles trouvent un spectaculaire aboutissement dans La Chasse aux lions achevée pour l’Exposition 
universelle de 1855, où il triomphe. 
L’apparition de ces motifs décoratifs de chasse ou de fleurs vers 1848-1849 prend son sens si l’on se 
rappelle que Delacroix est averti dès cette époque de la commande qui lui sera passée pour décorer le 
compartiment central de la galerie d’Apollon au Louvre, conçue dans les années 1660 par Charles Le 
Brun. 
L’émulation recherchée avec la peinture baroque se mesure au tourbillon dynamique de la Corbeille de 
fleurs renversée, prélude à la ronde des divinités qui garnissent la composition plafonnante d’Apollon 
vainqueur du serpent Python. 
 

 

 
 

 
La chasse aux lions 

1855 
81 x 100 x 12 cm 

Nationalmuseum, Stockholm 
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LES TÉNÈBRES ET LA DOULEUR : UNE ASCÈSE DE LA PALETTE 
 
L’art de Delacroix est, dans les années 1840, extraordinairement versatile. L’explosion florale de 1849 
avait été précédée, aux Salons de 1847 et de 1848, par des compositions en tout point contraires : le 
Christ en croix et le Christ au tombeau mettent en scène la douleur extrême du martyr, à partir de 
schémas empruntés à Rubens, à Rembrandt ou à Prud’hon, traités en un clair-obscur austère, en écho à 
la peinture caravagesque du XVIIe siècle. 
Jamais auparavant Delacroix n’avait soumis sa palette à une telle réduction des moyens colorés au 
service d’un pathétique poignant, ni autant travaillé l’ébauche et l’unité d’ensemble au détriment des 
séductions de l’accessoire. 
L’artiste, qui reprend au même moment la rédaction de son journal, se prouve enfin qu’il est capable de 
dompter son coloris : « C’est un instrument qui ne joue que ce que je veux lui faire jouer. » 
La peinture murale semble une fois de plus à l’origine de cette tendance, car Delacroix développe ici des 
recherches sur le pathos religieux inaugurées avec la Pietà peinte en 1843-1844 pour l’église Saint-
Denys-du-Saint-Sacrement à Paris. 
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Le Christ au jardin des Oliviers. 1824-1827. Salon de 1827-1828. Huile sur toile. 294 x 362 cm. Paris, 

Eglise SaintPaul-Saint-Louis 
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THÈMES ET VARIATIONS : LA MÉMOIRE AU TRAVAIL 
 
La complexité de la période de maturité de Delacroix tient à la fréquente reprise, en format réduit, de 
compositions anciennes et de motifs fétiches. L’artiste perturbe ainsi la chronologie de son œuvre en 
réitérant un répertoire iconographique qui lui est propre. Si maintes répétitions répondent à la demande 
de marchands et d’amateurs toujours plus nombreux, Delacroix s’efforce d’y apporter à chaque fois des 
variations inédites. Il se livre aussi à cet exercice pour son propre délassement, effectuant, comme dans 
les variations autour d’Hamlet, des allers-retours entre peinture et estampe, non sans un certain 
détachement à l’égard du sujet, parfois largement passé de mode, tels les épisodes tirés des romans 
historiques de Walter Scott ou des poèmes orientaux de Lord Byron. 
Avec l’âge, l’agrément de ces expérimentations plastiques s’enrichit aussi de plaisirs nouveaux liés au 
travail de la mémoire : se glisser dans ses propres pas, revisiter des impressions de jeunesse, éprouver 
le passage du temps sur sa propre création. 
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Ovide chez les Scythes 

. 1856-1859. Salon de 1859 
. Huile sur toile. 87 x 130 cm 
. Londres, National Gallery  

 

 
 
 

 
 
 
1855-1863 : ÊTRE HARDI, QUAND ON A UN PASSÉ À COMPROMETTRE… 

 

La rétrospective dont bénéficie Delacroix à l’Exposition universelle de 1855 fait prendre conscience de 
son statut de génie national : il est couvert d’éloges et finalement élu membre de l’Académie des beaux-
arts deux ans plus tard. 
Pourtant, lorsqu’il reparaît en 1859 au Salon, la critique ne le comprend plus. Accoutumée à célébrer le 
peintre de grandes machines romantiques, elle est déroutée par les tableaux de format modeste, souvent 
teintés de nostalgie comme Ovide chez les Scythes, que présente Delacroix. Ses paysages de fantaisie, 
pourtant fondés sur une étude attentive des effets colorés et lumineux de la nature, déplaisent ; ses 
sujets tirés du Tasse ou de l’Arioste, comme Marphise, paraissent d’un autre âge. 
Delacroix tient à concilier la liberté de sa peinture avec le respect des grands textes qui font l’héritage 
culturel de l’Europe humaniste depuis la Renaissance. Il s’oppose à la peinture de Gustave Courbet qu’il 
connaît bien : ce réalisme est frappant mais vain aux yeux de Delacroix, qui lui oppose les vertus de la 
mémoire, le plus sûr rempart de sa création. Car le filtre du souvenir unifie et ennoblit naturellement des 
visions nées en lui. Fidèle à son esprit voltairien, Delacroix cultive le jardin de son imagination, qui se 
matérialise en microcosmes peints sur toile : « le peintre se meut dans son domaine et nous y convie » 
pour offrir, à son gré, « une fête pour l’œil », écrit-il sur la dernière page de son journal. 
 

 

 
 

 
 
 
 
 
 

 



57 

 

 

 
 

 

 
 
 

 

 
 
 
 

 

 

 

 
 
 
 
 
 
 
 
 

 

 



58 

 

 

 
 

 

 

 

 
 

 

 
 

 
 

 

 
 

 

 
 



59 

 

 

 
 
 
 

 

 

 

 
 

 

 

 
 



60 

 

 

 
 

 
 
 

 
 

 

 
 

 

 
 

 

 
 

 

 



61 

 

 

 
 
 
 
 

 
 
 

 

 

 
 
 
 
 
 
 
 
 
 

 
 
 
 

 



62 

 

 

 
 

 
 
 
 
 

 

 

 
 
 
 

 
 
 
 

 



63 

 

 

 
 

 

 
 

 
 

 
 

 

 

 

 
 

 

 



64 

 

 

 
 

 

 
 

 
 
DELACROIX. UN PORTRAIT 
 
EN FAMILLE(S) 
Eugène Delacroix est né à Charenton mais grandit sous les ors des résidences préfectorales de 
Marseille et de Bordeaux. C’est le dernier-né d’une famille bourgeoise. Sa mère, Victoire, descend 
d’Oeben et de Riesener, les meilleurs ébénistes au service de la cour de Versailles ; son père, Charles, 
fut député, ambassadeur et ministre de la République, avant de mourir préfet en 1804. Ses frères 
s’illustrèrent au service des armées de Napoléon Ier : l’aîné est devenu général et baron de l’Empire, le 
cadet est mort colonel à Friedland. Tout s’effondre après 1814 : orphelin, privé de fortune en raison 
d’investissements malheureux de sa famille, il reporte son affection sur ses amis, Pierret, Soulier, 
Piron, Rivet et Guillemardet. Dernier survivant du clan Delacroix après la mort de son frère en 1845, 
Eugène se rapproche de ses cousins éloignés pour cultiver ses racines familiales. À partir des années 
1840, il confie peu à peu l’entière direction de sa vie privée à Jenny Le Guillou, gouvernante d’origine 
bretonne dont il apprécie le bon sens, la sensibilité artistique et le dévouement à toute épreuve. Elle est 
présente à ses côtés lorsqu’il s’éteint, le 13 août 1863. 
 
 
 
EN SOCIÉTÉ 
 
On ne compte pas beaucoup de peintres dans le cercle de sociabilité artistique de Delacroix. Il recherche 
moins des collègues que des grands esprits : les écrivains Alexandre Dumas et George Sand, le 
compositeur Frédéric Chopin, le conservateur Frédéric Villot, les journalistes Philippe Burty et Théophile 
Gautier, mais aussi Adolphe Thiers. Ces relations reflètent sa passion pour la littérature et la musique. 
Même s’il préfère de loin la cordialité des réunions entre amis, il mesure l’importance des relations pour 
mener sa carrière : il ne néglige ni les salons ni les événements mondains importants, il siège au conseil 
municipal de Paris et au jury du Salon sous le Second Empire. 
Par son éducation et son milieu, Delacroix est nostalgique du Premier Empire, mais de sensibilité 
politique libérale. 
Sceptique et hostile à toute forme de désordre, il se méfie des masses populaires ; même s’il cultive de 
bonnes relations avec le personnel politique qui peut l’aider à obtenir de grandes commandes, il se tient 
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toujours à distance prudente du pouvoir. Du Directoire au Second Empire, sept chutes brutales de 
régimes politiques successifs lui ont appris à se protéger des orages qui balaient les élites politiques. 
 
 
EN VOYAGE 
 
Delacroix n’est guère aventurier de tempérament : s’il accepte de voyager au Maroc en 1832, c’est aussi 
parce que la mission diplomatique qu’il accompagne offre les meilleures garanties de défraiement, de 
sécurité et de confort, sans travail compensatoire, de surcroît. Les autres voyages à l’étranger, effectués 
de sa propre initiative, ne le portent pas plus loin qu’en Angleterre (1825), aux Pays-Bas (1839 et 1850) 
et en Allemagne (1850 et 1855), avec des motivations qui ne sont pas prioritairement artistiques : si c’est 
bien la découverte des chefs-d'œuvre religieux de Rubens qui le retient à Anvers, Malines et Bruxelles, 
c’est plutôt la curiosité et l’amitié qui l’attirent à Londres, et ses besoins de santé aux stations thermales 
rhénanes (Bad Ems, Bade). Avec l’âge, Delacroix prend goût à sillonner la France, à la recherche des 
lieux qui le rattachent à ses racines familiales et aux souvenirs heureux de l’enfance : la côte normande, 
Bordeaux, la Touraine, le Lot et enfin l’Argonne, berceau des Delacroix. Il n’est jamais allé en Italie, 
patrie classique des arts : ce fut pourtant un rêve caressé toute sa vie, sans cesse reporté faute d’argent 
d’abord, puis faute de temps ou d’ami avec qui voyager. 
 
 
 
EN ÉCRIVANT 
 
Tout au long de la vie de Delacroix, l’écriture reste une activité constante et complémentaire de sa 
peinture. Il recopie ou traduit les auteurs qui stimulent son imagination : Dante, Byron, Goethe, 
Shakespeare. Brillant épistolier, il charme ses amis par un vif esprit et une profondeur de vue qui 
témoignent de sa maturité précoce. Avec la notoriété vient l’envie de croiser le fer avec la presse : dès 
1829, il publie des articles où il attaque les critiques d’art, analyse les maîtres anciens et partage ses 
interrogations sur la relativité du « Beau », irréductible à des normes apprises. Son ouvrage majeur en 
écriture reste le Journal : impétueux et intimiste en 1822-1824, il prend un tour plus pudique et 
philosophique lorsque Delacroix en reprend la rédaction en 1847. Témoin d’une époque au filtre de sa 
personnalité, le Journal offre aussi à son auteur le moyen de mettre au jour ses convictions artistiques 
sous la forme d’un dictionnaire des beaux-arts resté inachevé et de se connaître lui-même à travers le 
temps. Car Delacroix a tout conservé précieusement, de ses carnets de lycéen à ses derniers agendas, 
dans le but probable de léguer à la postérité cette vision sincère et complète de lui-même, dont il aurait 
aimé avoir l’équivalent pour les peintres du passé. 
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