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      Philipp Otto Runge, Lecția privighetorii, 1804-1805. Ulei pe pânză, 104,7 x 88,5 cm. Hamburger Kunsthalle, Hamburg.


    




    
I. Precursorii romantismului




    Epoca romantică! Tinerețe, ardoare, o nemărginită credință în artă, pasiuni excesive; printre temeri, exagerări, erori, aceasta a fost o perioadă cu adevărat plină de idei, personalități şi opere.




    Romantismul literar a fost supus unor mari dispute şi controverse violente, mai ales deoarece a fost considerat responsabil pentru tendințele religioase, politice ori sociale divergente. Arta romantică s-a bucurat de o mai mică atenție, părând poate mai puțin importantă. Cu toate acestea, cele două mişcări pot fi disociate. Ele sunt legate nu datorită prieteniilor legate întâmplător între câțiva pictori şi artişti, ci deoarece aceste mişcări au aceeaşi origine deşi au evoluat individual. Rezultatul unei mentalități comune, ele s-au dezvoltat în aceeaşi atmosferă. A existat o generație romantică ai cărei membri şi-au aplicat ideile în literatură şi arte, precum şi în ştiință, filozofie, politică ori industrie – de fapt în toate formele de activitate în care îşi puteau aplica ideile. Canonul romantismului a fost formulat întâia oară în Germania la finele secolului al XVIII-lea.




    Încă din 1770 şi 1780, reprezentanții mişcării Sturm und Drang, o mişcare literară şi politică însemnând „furtună şi avânt”, se răzvrăteau împotriva Iluminismului şi a valorilor acestuia. Friedrich von Schiller şi Johann Wolfgang von Goethe se numărau printre adepții Sturm und Drang, care au făcut o religie din individualism şi natură aşa cum erau ele susținute de Jean-Jacques Rousseau la jumătatea secolului al XVIII-lea. Totuşi, în ciuda acestui val de proteste, regulile clasice au fost doar parțial respinse. Sturm und Drang a întors spatele tradiției clasice şi convențiilor literare, dar canoanele sale de frumusețe se bazau încă pe Antichitate şi impuneau perfecțiunea şi armonia formelor. Clasicismul a fost respins în totalitate ca un întreg de către intelectualii care publicau în revista Athenaeum, printre care se numărau şi Wilhelm von Schelling şi Novalis care reprezentau grupul „romanticilor de la Iena”. În contrast cu valorile anterioare, ei puneau accent pe sentimentul infinitului, pe misticism şi pe exprimarea iraționalului. În Irlanda, The Philosophical Enquiry into the Origin of our Ideas of the Sublime and the Beautiful (O Cercetare filozofică asupra originii ideilor noastre despre Sublim şi Frumos) de Edmund Burke, publicată în 1756, a dezvoltat viziunea romantică asupra naturii. În considerațiile lui Burke despre pictură observăm aceeaşi tendință în „înfățişarea sublimului” pe de-o parte şi „misticismul peisajelor” pe de alta, clar exemplificate de operele lui Caspar David Friedrich. În 1762, traducerea în engleză a Poemelor lui Ossian de către James McPherson a devenit o referință pentru romantici. Originile acestei cărți, atribuite unui bard scoțian din secolul al XIII-lea, sunt misterioase dar ea a aprins imaginația colectivă, adâncindu-şi cititorii în profunzimile viselor lor.




    Astfel, literatura europeană a secolului al XVIII-lea a deschis calea romantismului, care şi-a atins apogeul în arta secolului al XIX-lea, în special în Franța.




    Arta franceză a vremii forma o structură impunătoare a cărei ordine minunată reflecta perioadele eroice care o construiseră. Admirația pătimaşă a Antichității greco-romane continua să fie apărată. Singurul scop al artei părea a fi reînvierea inspirației şi metodelor acelei perioade binecuvântate, care reuşise să exprime frumusețea pură, senină şi ideală a omenirii. Antichitatea putea să apară însă sub mai multe chipuri, în funcție de perspectiva şi de predispoziția admiratorilor săi: ea putea fi pe rând solemnă, plăcută, frivolă, nobilă, generoasă ori depravată. Când oamenii şi-o imaginau tensionată, rigidă, artificială şi tinzând spre culmi inaccesibile, ei îşi proiectau în ea propriul lor geniu. Prin Socrate, Romulus şi Leonida, ei îşi glorificau propriul secol. Erau glorificate figura umană, corpurile puternice cu piepturi largi, trăsăturile faciale regulate, contururile puternice, desenul rafinat, culorile vii lipsite de ornamente, natura supusă, redusă la rolul pasiv de decor. Totul reflecta tendințele generațiilor animate de dorința de libertate şi de cea de glorie. Statuile goale şi rigide, lipsite de exagerări, atrăgeau ochii celor care nu suportau grațiile secolului al XVIII-lea. Palatele, templele şi monumentele comemorative încercau să redea măreția acelei perioade prin structuri simple, solide şi ample, inspirate din repertoriul lui Vitruvius. În interiorul clădirilor, mobila de mahon urma modele arhitecturale greoaie, iar decorațiunile includeau minunate obiecte din cupru sculptate, candelabre solemne şi ceasuri cu pendul, tapiserii împodobite cu ample modele geometrice în care auriul, verdele şi roşu etrusc se îmbinau compunând armonii simple şi austere, concepute pentru o societate nouă şi puțin rafinată ce uitase cum să trăiască liniştit. Era un cadru artificial dar perfect adecvat, a cărui coerență era remarcabilă şi deosebit de impresionantă în contrast cu dezordinea perioadei următoare. Strălucirea acelei perioade, deşi urma să fie pătată în curând, era totuşi minunată. În aceeaşi perioadă în care Franța oferea politicii, ştiințelor şi armatei oameni de geniu sau de mare talent, ea oferea şi artelor o elită, un mare număr de personalități.
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      Jean-Auguste-Dominique Ingres, Jurământul lui Ludovic al XIII-lea, 1824. Ulei pe pânză, 421 x 262 cm. Cathédrale Notre-Dame, Montauban.
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      Jean-Baptiste Mallet, Baie gotică, 1810. Ulei pe pânză, 40,5 x 32,5 cm. Château-Musée de Dieppe, Dieppe.


    




    Dacă lăsăm la o parte prejudecățile moderne, putem înțelege mândria cu care oamenii acelor vremuri vorbeau despre „Şcoala franceză”. În jurul lui David, şeful ei, s-au adunat pictori ca Girodet, Gérard, Guérin, Gros şi Proudhon. Majoritatea acestor maeştri activau încă la prăbuşirea Imperiului şi ei au pregătit discipoli ale căror lucrări au început să apară. Bazându-se pe o doctrină puternică ilustrată de lucrări exemplare, Şcoala franceză era pe cale de a-şi continua glorioasa carieră.




    Cu toate acestea, ea era fragilă ca Imperiul însuşi şi forțe complexe acționau pentru a o distruge în ciuda aparenței sale triumfătoare. În mod curios, Şcoala franceză a impus o disciplină precisă asupra artiştilor chiar în momentul în care Revoluția distrugea codurile sociale şi învăța oamenii că originalitatea, curajul şi energia lor îi puteau duce oriunde voiau în societate. În unii, ea a trezit instinctele generozității ce fuseseră adormite de gândirea sistematică; altora, celor care îşi reprimaseră dorințele de avere, plăcere şi strălucire, ea le-a oferit o multitudine de oportunități interesante şi i-a făcut să caute cunoştințe şi moduri de viață noi şi diverse. Hipnotizat de o perspectivă convențională asupra Antichității, David a ignorat total trecutul până când criza revoluționară a redeşteptat interesul pentru istorie. Plin de entuziasm, Michelet obişnuia să se plimbe în copilărie prin sălile din Musée des Monuments Français (Muzeul monumentelor franceze) unde Lenoir, care fondase muzeul cu lucrările în piatră pe care le salvase de furia violentă a Revoluției, expusese mai multe secole de istorie. Începea să se contureze o anumită imagine a Franței, deşi vagă şi palidă la început, iar stilul trubadur anticipa apariția unui nou tip de spirit.




    În acelaşi timp s-a trezit interesul față de biserici şi catedrale, clădiri care fuseseră desconsiderate până atunci. În 1802 Chateaubriand a publicat Geniul Creştinismului, care reflecta speranțele unei întregi generații. În lucrare, el afirma că inspirația religioasă era superioară tuturor celorlalte. În alte privințe, Imperiul păstra tăcerea pe când activitatea economică încetinea iar tinerii erau decimați într-un stat permanent în război, ceea ce producea o stare de saturație. În acest climat a crescut influența lui Rousseau, evidentă în relatarea pe care Sénancour o face în 1804 despre destinul întunecat al lui Obermann care, singur în Alpi, căuta consolare în natură.




    Deşi părea arogantă, atmosfera generală tindea spre distrugerea Şcolii franceze, care se confrunta cu asalturi directe până şi din interiorul lumii artistice. David se afirmase datorită răzvrătirii totale față de secolul al XVIII-lea. El şi-a renegat maeştrii şi, odată cu aceştia, toate tradițiile ce datau încă din Renaştere, preferând modele şi sculpturi în stil antic. În 1793 Muzeul Luvru a fost deschis publicului. Victoriile asupra Italiei şi Flandrei au dus în curând la umplerea lui cu capodopere, în timp ce devenea evidentă o tot mai mare pasiune a colecționarilor pentru tablourile olandeze.




    În interiorul Şcolii franceze, printre protagoniştii şi cei mai faimoşi maeştri ai acesteia se pregătea un viitor nou şi diferit, dar contemporanii săi l-au perceput doar parțial. Ei nu şi-au dat seama că Moartea lui Marat, Încoronarea, ori multiplicarea portretelor îi ajutau pe artişti să se elibereze, dar se temeau de reacția lui Gros. Un bărbat timid, care şi-ar fi dorit din tot sufletul să devină fidelul om de încredere al lui David, acesta părea condus de o forță interioară inconştientă. Fără să vrea, el transmitea adevărurile ce aveau să se dezvolte. Napoleon la Jaffa a fost mai mult decât un preambul al romantismului. Tabloul exprima bucuria de a picta precum şi un studiu asupra caracterizării, mişcării şi energiei, la care se adăugau orientalismul şi elementul pitoresc. Cu toate acestea, acest tablou faimos la care tinerii se refereau necontenit nu era un fenomen excepțional. Întreaga operă a lui Gros – imensele lui picturi, portretele, schițele şi acuarelele sale – prezenta un întreg program: supremația culorii, studiul locurilor şi raselor, interesul pentru animale şi mai ales pentru feline. Istoria națională era reprezentată în Vizita lui Carol al V-lea şi Francisc I la Saint-Denis; în 1804 el s-a gândit la Othello şi Ugolin, iar portretul postum al soției lui Lucien Bonaparte e învăluit de un soi de melancolie modernă.
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      Hubert Robert, Planul Marii Galerii din Luvru, 1796. Ulei pe pânză, 115 x 145 cm. Muzeul Luvru, Paris.
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      Édouard Cibot, Anne Boleyn în Turn, 1835. Ulei pe pânză, 162 x 129 cm. Musée Rolin, Autun.
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      Anne-Louis Girodet de Roucy, numit Girodet-Trioson, Înmormântarea Ataliei, 1808. Ulei pe pânză, 207 x 267 cm. Muzeul Luvru, Paris.


    




    Lucrările lui Ingres, ca Jupiter şi Thetis – ce ni se par uimitoare până şi azi –, au fost pictate în perioada supremației lui David şi sunt pline de o inspirație, sensibilitate şi expresivitate complet noui. Printre atât de mulți artişti docili, Ingres a dovedit o independență de nepotolit; se despărțise de David şi voia „să devină un inovator, să dea lucrărilor sale un caracter necunoscut” până la el. Cunoaşterea primilor artişti italieni i-a rafinat desenul subtil. El a fost printre primii care şi-au recunoscut arta şi primul care a contemplat vaze greceşti. Geniul său se hrănea cu idei din diferite domenii: Antichitatea clasică, istorie, poezie, realitatea vremii şi țările orientale. Nu disprețuia culoarea, îl adora pe Tițian şi, fiind versatil, agitat, schimbându-şi stilul de la un tablou la altul, el inventa uneori armonii clare şi distonanțe prețioase. Cu o precizie implacabilă dar şi cu o suplețe infinită, liniile sale conturau fome pure dar nu abstracte, care dezvăluiau concentrarea pasionată şi iubirea senzuală a frumuseții. Cel care pictase paradisul imaginar al lui Fingal, corpul mlădios al lui Thetis şi o învăluise pe visătoarea Madame de Sénones într-o atmosferă languroasă vagă era un preromantic în felul său, ca Gros, ba chiar mai excepțional şi mai modern decât acesta din urmă. Totuşi, forța sa nu era încă recunoscută. Oamenii erau sensibili la farmecul său inefabil dar se temeau de exemplele tehnice pe care le dădea. Se credea că desenează urât deoarece nu era obsedat de contur. Pe hârtie albăstruie el folosea cărbune şi cretă pentru a evidenția volumele şi a estompa în spațiu formele artificiale şi tremurătoare. Admira grația perioadei eroice, dar cu o pătrunzătoare fervoare necunoscută secolului al XVIII-lea, adăugându-i un sentiment de nelinişte care l-a distanțat de trecut şi l-a adus mai aproape de noi.




    Sculptura a avut o dezvoltare mai echilibrată, fiind mai obsedată de pasiunea pentru idealurile eroice decât orice altă formă a artei. Houdon continua să prospere, reafirmându-şi geniul printr-un bust al lui Napoleon.




    Şi în arhitectură se vedeau unele semne că ceva avea să urmeze. Arhitecții oficiali ai împăratului, Percier şi Fontaine, au fost sensibili la zâmbetul Renaşterii italiene.




    Aşadar, într-o perioadă când se credea că artele urmau o direcție clară şi găsiseră forme fixe, anumite forțe acționau pregătind o evoluție pe cale de a se produce. Aceste forțe erau complexe şi paradoxale în multe privințe. Unele doreau supremația realității pe când altele preamăreau imaginația şi visele. Niciuna din aceste tendințe nu a cedat, dar soarta lor urma să fie determinată de evenimente ulterioare. Dacă Imperiul ar fi devenit puternic şi ar fi adoptat o ordine stabilă, mințile s-ar fi relaxat treptat; probabil că s-ar fi dezvoltat un soi de artă calmă, rațională şi echilibrată, asigurând triumful realismului. Dacă, din contră, urma să izbucnească o furtună, ea avea să fie urmată de o perioadă de criză în care artiştii dezorientați aveau să fie conduşi de sensibilitate şi temperament şi nu de rațiune – ceea ce urma să marcheze triumful romantismului.




    A urmat o furtună, şi încă una extrem de puternică. Căderea Imperiului, invadarea țării şi întoarcerea Bourbonilor au zguduit profund Franța, care s-a simțit umilită şi rănită. Din acel moment nici religia, nici politica, nici vreo poziție socială nu mai puteau oferi siguranță. Le mal du siècle s-a acutizat. Oamenii neajutorați s-au întors spre ei înşişi; şi-au analizat mințile căutând legile responsabile de acțiunile lor, s-au chinuit să urce nesigurele cărări ale libertății, conduşi de sentimentele lor şi nu de logică. În acel moment Anglia, de care Franța fusese izolată datorită războiului, a reluat contactele inițiate de Voltaire în secolul al XVIII-lea. Franța se îndreptase deja spre Germania, iar influența țărilor germanice s-a manifestat exact aşa cum arătase cu mare luciditate Madame de Staël: Goethe, Schiller, Shakespeare, Walter Scott, Constable, Lawrence şi Beethoven au potolit nevoile unei generații neliniştite. Aşa a început perioada romantică.
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      Eugène Delacroix, Libertatea conducând poporul (28 iulie 1830), 1830. Ulei pe pânză, 260 x 325 cm. Muzeul Luvru, Paris.


    




    
II. Perioada romantică




    La expoziția din 1817, prima care a avut loc după Restaurație, publicul nu a observat niciun semn de schimbare. În ciuda exilului lui David, erau prezenți aceiaşi maeştri ce apărau aceleaşi idei. Pe lângă ei mai erau şi câțiva tineri, studenții şi simpatizanții lor, ce sprijineau cauza.




    Fără îndoială se dorea ca politicienii să nu impună ori să sugereze teme fără legătură cu misiunea artistică – cum ar fi anecdote istorice sau teme religioase. Gérard pictase Intrarea lui Henric al IV-lea în Paris în aceeaşi manieră precum sărbătorise în trecut 10 August. Erau şi semne de oboseală; cu o îndrăzneală timidă unii artişti creaseră scene de o calitate dramatică sau cu uşoare efecte de lumină. De fapt, nu exista nimic demn de menționat. Tânărul Horace Vernet a expus un mare tablou pitoresc despre Bătălia de la Las Navas de Tolosa, dar acesta a fost un caz izolat; Grand Condé al lui David d’Angers a trezit o anumită curiozitate, fără a stârni temeri.




    Cu toate acestea, tineri nerăbdători, entuziaşti şi energici discutau viitorul şi îl căutau chiar atunci în ateliere şi la Luvru. Ei simțeau, fără a înțelege exact motivele, că viața se găsea în afara formulelor ce asiguraseră gloria artei franceze timp de o jumătate de secol. În aceste formule încercate şi testate exista un spirit care nu mai era împărtăşit de aceşti tineri. Unele reguli academice istorice şi respectabile mai existau încă, dar erau depăşite. Reputații profesori nu mai dețineau controlul asupra acestor tineri. Ei căutau noi forme de exprimare sau, cum se întâmplă adeseori în astfel de situații, căutau temporar îndrumare de la vreun prieten care părea să aibă o inspirație de moment.




    La Expoziția din 1819 ideile latente au apărut brusc, manifestându-se în scandalul legat de Pluta Meduzei, un tablou imens care chiar prin dimensiunile sale reprezenta o provocare şi impunea respect până şi celor care se simțeau deranjați de el. Fără îndoială că începuse lupta. În acel tablou, Géricault respingea tot ce reprezentase Şcoala franceză: ierarhia genurilor (deoarece trata o ştire ca pe o epopee), frumusețea ideală, supremația desenului, finisajul aparent, ordinea echilibrată şi seninătatea.




    Acea lucrare plină de forță şi vehemență exprima bucuria de a picta, drepturile mişcării, dramatism şi trăire. Depăşind canonul lui David, ea se baza pe principii ale trecutului fiind susținută de tradiția spre care se întorsese, dar anunțând în acelaşi timp o formă de artă liberă. Criticii au protestat deranjați de multiplicarea temelor religioase şi lumeşti, dar tinerii îl elogiau pe Géricault şi îl considerau noul lor lider. Acesta continua să aibă o predispoziție spre epicul realist pe care puțini i-o împărtăşeau, dar a fost un exemplu pentru toți şi le-a dat curajul de a se exprima.




    Cei din jurul său, mai ales tânărul Delacroix, erau atraşi de opera sa în care vedeau ceva special. Desenele, guaşele şi acuarelele sale confirmau adesea ceea ce descoperise intuitiv Gros, dar în acelaşi timp el a introdus tehnici noi în diverse domenii. Litografia, inventată în 1796, produsese doar rezultate nesigure şi imperfecte; Géricault a început să o folosească şi, cu o încredere remarcabilă, i-a dezvăluit adevăratul potențial. Litografia ar fi fost inadecvată pentru David şi studenții acestuia, care ar fi considerat-o prea murdară, flexibilă, colorată şi excesivă uneori, dar ea s-a dovedit a fi perfectă pentru noua generație.




    Influența lui Géricault a fost profundă şi durabilă deşi el nu şi-a mai expus lucrările în public după Meduza. El nu a luat parte la Expoziția din 1822 şi a murit la începutul anului 1824. Înainte de moartea lui Géricault, Eugène Delacroix îi preluase ştafeta. Dante şi Vergiliu fusese expus la Expoziția din 1822 şi îl făcuse celebru. Apropiații săi erau artişti ca Bonington, Champmartin, Sigalon, Camille Roqueplan, Ary Scheffer şi Achille Devéria, dintre care unii au dobândit o celebritate durabilă.




    La Expoziția din 1824 semnele dispersate ale schimbării se transformaseră într-o mişcare generală în care era pusă în joc întreaga direcție pe care urma să o apuce arta. Romanticii s-au adunat. Pe lângă Bonington, şi Copley Fielding, Constable şi Lawrence şi-au expus lucrările la Expoziție de parcă ar fi dorit să sprijine avangarda.




    Nedorind să cedeze, Şcoala franceză a rezistat în fața acestor atacuri şi dezertări; lupta s-a dovedit mai dură pentru artişti decât pentru scriitori. Victor Hugo şi imitatorii săi se confruntau cu scriitori mediocri care utilizau formule epuizate şi perimate şi care îi combăteau cu insulte şi deriziune, nu cu opere importante. Cu toate acestea, Şcoala pe care tinerii artişti se hotărâseră să o distrugă era prea nouă, iar manifestările de entuziasm pe care le cauzase de-abia se potoliseră. Girodet avea încă succes cu Pygmalion la Expoziția din 1819, dar timpul nu era de partea Şcolii şi nimeni nu avea autoritatea lui David sau productivitatea necesară pentru a impune disciplină tinerilor sau pentru a-i stimula şi a le da încredere în doctrinele consacrate. Era nevoie de cineva care să conducă rezistența, aşa că a fost cerut ajutorul lui Ingres.




    În acel moment el era pe lista neagră. La Grande Odalisque (Marea Odaliscă), expusă la Expoziția din 1819 lângă Roger salvând-o pe Angelica, fusese acuzată de multiple defecte şi văzută ca direcționând arta înapoi spre perioada sa primitivă, deşi artiştii avangardişti îi apreciau tabloul. La Expoziția din 1824, însă, Jurământul lui Ludovic al XIII-lea a creat o bruscă răsturnare de situație şi l-a readus în grațiile adepților tradiției.




    El a fost văzut ca salvatorul de care era nevoie: trăsăturile particulare ale geniului său erau ignorate în favoarea ştiinței şi energiei sale. În 1825 el a fost ales membru al Institutului.




    În 1825 Carol al X-lea a fost încoronat la Reims. Pentru ceremonie a fost ales un decor gotic: în fața fațadei precum şi în interiorul navei exista o galerie. Aceste circumstanțe solemne au ajutat afirmarea triumfului Evului Mediu, care fusese atât de disprețuit. Totul era în favoarea acestei schimbări care era în interesul religiei şi politicii, fiind sprijinită şi de dezvoltarea ştiințelor istorice. În 1831 romanul Notre-Dame de Paris a dus la apogeu entuziasmul pentru medievalism care era vizibil peste tot, inspirând artiştii şi scriitorii, ornamentele, mobila şi moda.




    Moartea lui David la Bruxelles la începutul anului 1826 a trecut aproape neobservată. Câteva săptămâni mai târziu a avut loc o expoziție de artă grecească. Au fost expuse unele din cele mai faimoase tablouri ale Şcolii, lângă care şi-au prezentat operele Delacroix, Devéria, Roqueplan şi Scheffer. Confruntarea stilistică a avut tocmai efectul scontat: redeşteptarea entuziasmului potolit, iar artiştii avangardişti au fost striviți de greutatea trecutului glorios. Totul era în zadar, însă, iar curentul pe moarte nu a mai putut fi readus la viață. Cu toate acestea romanticii şi-au pierdut din susținători şi apoi au fost atacați fără milă.
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      Eugène Delacroix, Libertatea conducând poporul (28 iulie 1830), 1830. Ulei pe pânză, 260 x 325 cm. Muzeul Luvru, Paris.
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      Joseph Mallord William Turner, Câmpul de la Waterloo, 1818. Ulei pe pânză, 147,3 x 238,8 cm. Tate Gallery, Londra.


    




    Anul 1827 a fost marcat de prefața la drama Cromwell. Paralela între Hugo şi Delacroix, cel care urma să devină celebru, a fost făcută pentru prima oară de către Louis Vitet în Globe. Bătălia artistică atinsese apogeul, iar Expoziția din 1827 s-a transformat într-o «convenție despre pictură», după cum spunea un contemporan. Erau expuse Sardanapal de Delacroix, Naşterea lui Henric al IV-lea de Devéria şi Femei din Souli de Ary Scheffer. Opuse acestui grup se găseau tablourile Moartea Elisabetei şi Trocadero cucerit de Paul Delaroche, Mazeppa de Horace Vernet şi Torquato Tasso de Robert Fleury. Bonington a expus Vedere asupra Veneției iar Lawrence Maestrul Lambton. Această listă dovedeşte o excepțională intensitate creatoare. Cum puteau aceste tablouri inspirate, febrile, serioase sau ingenioase să nu tulbure mințile? Sigalon a suferit un eşec total. La fel şi Delacroix, al cărui Marino Faliero nu a stârnit niciun interes pe când Sardanapal a fost blamat în egală măsură de prietenii şi inamicii săi. A fost un succes pentru Boulanger şi un triumf de scurtă durată pentru creatorul Naşterii lui Henric al IV-lea, Eugène Devéria, despre care s-a crezut o scurtă perioadă că ar putea deveni liderul romanticilor. Doi debutanți, Corot şi Paul Huet, au trecut aproape neobservați datorită agitației şi totuşi datorită lor peisajele au fost incluse în controversă.
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