
Zeitschrift: Actes de la Société jurassienne d'émulation

Herausgeber: Société jurassienne d'émulation

Band: 66 (1962)

Artikel: Six peintres jurassiens : Coghuf, Comment, Giauque, Holy, Lachat,
Schnyder

Autor: Kehrli, Bruno / Monnier, Jean-Pierre / Pellaton, Jean-Paul

DOI: https://doi.org/10.5169/seals-549856

Nutzungsbedingungen
Die ETH-Bibliothek ist die Anbieterin der digitalisierten Zeitschriften auf E-Periodica. Sie besitzt keine
Urheberrechte an den Zeitschriften und ist nicht verantwortlich für deren Inhalte. Die Rechte liegen in
der Regel bei den Herausgebern beziehungsweise den externen Rechteinhabern. Das Veröffentlichen
von Bildern in Print- und Online-Publikationen sowie auf Social Media-Kanälen oder Webseiten ist nur
mit vorheriger Genehmigung der Rechteinhaber erlaubt. Mehr erfahren

Conditions d'utilisation
L'ETH Library est le fournisseur des revues numérisées. Elle ne détient aucun droit d'auteur sur les
revues et n'est pas responsable de leur contenu. En règle générale, les droits sont détenus par les
éditeurs ou les détenteurs de droits externes. La reproduction d'images dans des publications
imprimées ou en ligne ainsi que sur des canaux de médias sociaux ou des sites web n'est autorisée
qu'avec l'accord préalable des détenteurs des droits. En savoir plus

Terms of use
The ETH Library is the provider of the digitised journals. It does not own any copyrights to the journals
and is not responsible for their content. The rights usually lie with the publishers or the external rights
holders. Publishing images in print and online publications, as well as on social media channels or
websites, is only permitted with the prior consent of the rights holders. Find out more

Download PDF: 18.04.2026

ETH-Bibliothek Zürich, E-Periodica, https://www.e-periodica.ch

https://doi.org/10.5169/seals-549856
https://www.e-periodica.ch/digbib/terms?lang=de
https://www.e-periodica.ch/digbib/terms?lang=fr
https://www.e-periodica.ch/digbib/terms?lang=en


SIX PEINTRES JURASSIENS

COGHUF

COMMENT

GIAUQUE

HOLY

LAC HAT

SCHNYDER





COGHUF

L'homme paraft si massif, si solidement ancre dans la vie
et dans le paysage qu'il a elus, le peintre oeuvre avec une teile
puissance (d'une evidence si naturelle) et une telle rectitude dans
la trajectoire suivie, que l'on a peine ä saisir les contradictions
que cette vie a surmontees, les conflits ou les problemes que cette
oeuvre a dü resoudre.

Ce Suisse allemand se tourne vers la peinture ä Paris ; il n'a
pas vingt-quatre ans qu'il s'installe dans une terre toute proche
de la France. Lui qui nait dans une de nos grandes villes, dans
celle qui possede la plus vieille et la plus feconde tradition
urbaine, le voilä qui se retire, il s'isole, il prend du champ, va
vivre dans un site recule aux limites douces et nettes, dans un
village qui s'ouvre en trefle au milieu des bois et des päturages.
C'est que la nature lui est necessaire, sans doute, et la solitude,
et l'independance. II trouve lä des sujets, des themes et cette
ample respiration du ciel et de la terre, — richesses profondes
que l'artiste ne cesse d'exploiter. Mais cette retraite n'est pas
repli ; ni cette solitude, facile refuge contre la malice des temps.
Dans cette ferme-atelier, Coghuf ecoute son temps, il travaille
pour les villes proches et lointaines ; son £loignement a affermi
son regard et ses conceptions : de ce point de vue solitaire, il
saisit mieux l'homme de notre siecle, les n6cessites (et la neces-
site) de l'art dans la cite moderne. Et, s'il s'est retire, c'est assu-
rement pour mieux vivre, pour mieux voir et pour mieux con-
querir. Cet independant, ce sauvage, nous le voyons s'affirmer
des le debut dans des concours officiels et accepter des com-
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mandes. Necessite fait loi, dira-t-on : il faut bien vivre et faire
vivre les siens ; et nous n'avons pas ä craindre ici l'hypocrisie
d'un dementi. Mais nous ne gagnons rien ä juger les faits super-
ficiellement ; la carriere officielle de Coghuf repond ä une necessite

bien plus profonde de sa vocation, celle d'integrer l'art dans
la cite et dans la vie (et nous verrons de quelle maniere souve-
raine il y parvient) : quelle autre voie suivre sinon celle-lä meme
qui consiste ä completer le travail de l'architecte Cette orientation

conduit ä un autre drame : qui dit solitude et indepen-
dance entend indiscipline ; de fait, Coghuf supporte mal ou
refuse les lisieres de la societe ou du passe ; pour lui, le monde
et le lemps se presentent comme des espaces ouverts ä son elan,
ä sa ruee comme ä ses ruades ; mais il accepte la collaboration,
la soumission aux donnees d'un edifice et d'un site, et retrouve
une discipline efficace, voulue, imposee par le reel. Etonnantes
et fecondes antinomies : le createur leur doit de vivre et de tra-
vailler dans la passion ; 1'ceuvre se charge de tensions et, partout,
manifeste et transforme la vie.

L'entree en peinture de Coghuf ne se fit pas sans quelques
tätonnements prealables. Jeune homme, il a pousse fort loin
l'apprentissage de la serrurerie et de la ferronnerie d'art ; il
reserve ä cette derniere bien des moments de loisir ; il doit ä

cette formation l'intelligence artisanale dans l'execution de ses

travaux ; il lui doit aussi une connaissance du metal qui s'est
revelee precieuse pour ses vitraux de Saint-Gall. Cet apprentis-
sage l'a conduit ä Paris, mais non ä la peinture. Revenu ä Bale,
il fait un stage chez le sculpteur. II faut attendre l'annee 1926,
un second sejour ä Paris et la rencontre du peintre tunisien
Jules Lelouche pour le voir s'orienter vers la peinture — defi-
nitivement. Des lors, il s'impose assez vite, en depit d'insuffi-
sances bien naturelles, grace ä la force et ä l'evidence de son
pouvoir createur.

A considerer certaines oeuvres des annees 1930, nous decou-
vrons des qualites et une orientation que l'äge mür ne reniera
pas. La fresque du bätiment des postes ä Bale se veut non seule-
ment situee, mais engagee dans les preoccupations sociales de
son temps en meme temps que dans un courant artistique :

ouvriers et chomeurs s'avancent en un groupe massif vers le
public et le fixent ; nul pathetisme, nulle revendication : plutöt
une confrontation d'hommes ä hommes, de 1'ceuvre au public.
Peinture sociale, certes, mais qui se fonde sur une conception
l'econde de la mission que l'artiste et son art doivent remplir.
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Des les debuts, done, se manifeste la volonte de faire oeuvre
publique, — et qui vient s'inscrire dans un lieu public. Des les
debuts, par consequent aussi, est affronte le probleme de la pein-
ture placee dans un espace architectural et social : c'est lä un
probleme qui a preoccupe — voire fascine — Coghuf tout au
long de sa carriere. Aucun exemple ne saurait mieux souligner
la profönde unite de cette carriere et de sa visee. Le peintre n'est
ni amuseur, ni decorateur ; ce qu'il cree nous concerne par son
sujet, par son style et par son emplacement ; ä cette triple solli-
citation, nous devons apporter une triple reponse : celle de
l'amateur d'art, celle du citoyen, celle de l'homme du vingtieme
siecle. Voilä ce qui me parait donner sens ä toute l'activite et ä
chacune des ceuvres de Coghuf, en 1963 comme en 1941, en 1941

comme en 1931. En 1941, un projet de fresque pour l'Universite
de Bfüe presente des etudiants ; l'interessant ici, c'est moins le
refus de l'allegorie classique que cette vision de l'etudiant comme
un travailleur avec un destin d'homme parmi les hommes ; ä

l'arriere-plan, un paysage de collines, qui est celui de son pays,
s'ouvre sur des horizons lointains. Dans une toile de la meme
annee (1941), « L'Orage », un admirable paysage des Franches-
Montagnes est ecrase par les menaces noires du ciel cependant
que, sur la ligne d'horizon, un rayon de soleil illumine le clocher
de Saignelegier d'une aurore d'espoir. CEuvre de peintre, s'il en
est, qui resout le probleme de la composition, celui de la couleur
et celui, surtout, le plus difficile, de la lumiere. Mais il faut la
replacer dans cette annee 1941 qui vit la guerre s'etendre par
l'entree des Allemands en Russie : le paysage devient vision, et
le peintre, un visionnaire qui ne pent s'arracher ä son temps, ni
renoncer aux raisons de croire et d'esperer. Le visionnaire sauve
le peintre, l'eloigne de la froide et pompeuse allegorie et l'oriente
vers les profondes resonances du langage symbolique.

Cette double saisie du reel s'opere sous le signe de la
figuration la plus orthodoxe. II n'est que de penser aux mille
paysages-visages que Coghuf nous a donnes de la terre franc -

montagnarde. Plutot que d'analyser et de repertorier ses
themes, il faut saisir le mouvement dialectique qui, au cours de ces
trente annees, a marque les rapports de l'artiste avec la nature.
Jusque dans les annees 1940, nous le voyons tour ä tour
s'abandonner ä la fougue expressionniste, aux transparences
delicates de l'impressionnisme, ä des raffinements de Hollandais
dans le rendu des valeurs tactiles. Vers 1950 s'amorce une evolution

que, dans la periode anterieure, pouvaient faire pressentir
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les ciels etonnants de certains paysages. Coghuf entre, de fa?on
deliberee et d'une demarche independante et assuree, dans
l'abstraction. D'une terre, d'une saison, d'un bassin, il ne retient
plus que l'essentiel en des syntheses de plus en plus depouillees,
mais ou l'on admire de retrouver, intactes et vivaces, des sensations

elementaires. L'intention symbolique subsiste ; mais, la
subjectivity ayant fait irruption dans le monde des formes et
des couleurs, le peintre est passe des objets aux signes, — et il
entend donner (et il reussit ä donner) ä ceux-ci autant de realite
qu'ä ceux-lä. II ne suffit plus de dire qu'on demeure sous le
charme d'une vision aussi nette et equilibree. Comme leurs
devancieres, les ceuvres nouvelles agissent, eclairent, orientent
et construisent notre regard : ce n'est plus Coghuf qui nous ren-
voie ä la nature, mais la nature qui finit par nous rappeler
Coghuf. A la limite, en lieu et place d'un reflet, nous sommes
dotes d'un equivalent de la nature. II n'y faut voir aucune
tentative, aucune tentation prometheenne de rivaliser avec la
Nature. Coghuf revient constamment ä eile pour y puiser des
themes ; mieux encore, peintre-Antee, il retrouve ä son contact
des forces creatrices neuves et jaillissantes.

Par une heureuse conjonction de ses demarches — et cela
temoigne assez de la probe rigueur de l'artiste —, il se trouve
que l'acheminement vers l'abstraction a permis des solutions
nouvelles, hardies et convaincantes du probleme de la peinture
dans un espace defini. Nous savons que c'est la un souci constant

du peintre : nul n'est plus eloigne de l'art decoratif. Ses

toiles memes semblent, par avance, s'integrer aux parois depouil-
l£es d'une demeure moderne, en modifier et en animer l'espace.
Mais c'est dans les edifices publics, les ecoles ou les eglises que
le peintre affronte vraiment cette realite : le lieu construit
appelle une ceuvre, vitrail, fresque, tapisserie ou relief, qui le

parfait; mais quelle ceuvre selon quel dessein comment dis-
tribuee qui remplisse quelles fonctions Les exigences abon-
dent, qu'il faut toutes satisfaire par un recours aux techniques,
aux sujets et aux styles appropries — tout en errant ceuvre
personnels. II faut se soumettre sans se demettre. A cet egard, la
reussite de Coghuf est eclatante. Je n'en citerai qu'un exemple,
le dernier : l'aula de la nouvelle universite de Saint-Gall. La
technique du vitrail y a ete renouvelee par l'emploi de mon-
tures en acier qui permettent de varier les effets par le relief. Le
theme des saisons, traite abstraitement, colore l'espace interieur,
mais le situe dans l'espace exterieur auquel la transparence du
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verre le lie, suscitant la confrontation de l'edifice et de son site,
de la nature vue par le peintre et de la nature reelle, toutes deux
modifiees, selon des lois differentes, par le rythme des saisons.

Cette reussite, qui vient s'ajouter ä tant d'autres (ä Bale, ä

Moutier, ä Soubey, ä Delemont, ä Granges), atteste bien la vic-
toire du peintre. Elle pourrait se resumer en un mot : situation.
La peinture, fresque, vitrail ou tapisserie, surfaces planes ou
reliefs, Coghuf a su la liberer des avatars d'un bien meuble ; il
lui a confere cette stabilitas loci dont les benedictins ont fait une
des regies les plus justes et les plus fecondes de leur ordre. L'oeuvre
s'implante fortement dans un lieu qu'elle enrichit : congue pour
lui, eile ne peut etre vue qu'en lui. Cet art pourtant n'est si par-
faitement en situation que parce que le peintre a su definir sa

propre situation dans l'art. Son enracinement dans les Fran-
ches-Montagnes, son profond accord avec la terre et les hommes
de lä-haut concernent d'abord l'homme, qui s'est assure les
conditions les plus favorables ä son travail et ä sa creation ; ils
concernent aussi le peintre : nous avons vu de quelle importance
essentielle il revet ses rapports avec les arbres, les pres, les che-
vaux ou le ciel ; il y a, chez lui, grave, serein et lumineux, un
chant ininterrompu ä la gloire des travaux et des jours, au
rythme immuable des saisons. Mais enfin, il n'est pas homme ä
oeuvrer dans une clandestinite rustique, ä s'enfermer dans son
atelier pour y achever toile apres toile sans souci de leur
destination, sans souci de son propre destin. II lui faut plus, le destin
exige d'autres accomplissements : Coghuf entend prendre rang
parmi les peintres de son temps, et il a trouve son style dans le
tohu-bohu des courants contemporains, et il a trouve sa place
dans la peinture suisse. II ne lui suffit pas d'avoir, avec quelques
autres, fait entrer les Franches-Montagnes dans l'art ; il veut
encore — et combien il voit juste — que son art entre dans la
vie de son pays et de son epoque. Tout commence par le travail
de l'ceil au spectacle du monde et celui de la main dans la
solitude de l'atelier ; tout aboutit ä cette presence dans la cite et
dans les demeures des hommes. Ayant pris la clef des champs,
Coghuf a decouvert qu'il tenait les clefs de l'art.

Cet homme fort et sensible a le goüt de la grandeur dans ses
realisations. Si on a pu reprocher ä certains de ses premiers
projets de fresque l'absence de cohesion formelle, c'est pour avoir
meconnu la grandeur de son ambition et son ambition de la
grandeur. Non qu'il meprise le petit format, dessin, litho ou
modeste carre de toile : que de preuves n'a-t-il pas donnees de
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sa maitrise dans ces domaines Mais il aime les grandes eten-
dues, les volumes spacieux, les surfaces vides qu'il s'agit non pas
de remplir, mais d'articuler, d'animer, — de construire. Colla-
borateur (et non rival) de l'architecte, le peintre acheve le monument

; il ne le decore pas : il le definit. II y faut des qualites que
Coghuf possede ä un degre eminent : la puissance de la conception,

la patience dans l'execution et une connaissance etendue
des ressources et des limites de la technique. Des lors, la grandeur

n'est plus seulement affaire de dimensions : eile s'affirme
valeur. Encore faut-il pouvoir l'incarner. Si haut que l'on
remonte dans la carriere de Coghuf, les jugements suscites par
son style bulent contre la merne evidence : la presence d'une
force creatrice spontanee, irrepressible, originelle. Elle a pu, ä

ses debuts, paraitre indisciplinee et heurter les sensibilites deli-
cates. La plus belle conquete de Coghuf est d'avoir maitrise,
Oriente et equilibre cette puissance elementaire, en en preservant
l'elan. Tres fortes, ses emotions se dominent pour mieux susciter
les nötres.

Un don createur indeniable, une maitrise technique ä la
mesure des plus hautes entreprises, un style neuf sans concession

ni parti pris, une obstination d'artisan dans l'accomplisse-
ment font de Coghuf un des grands peintres, je ne dis pas du
Jura, mais de notre pays. A Saint-Gall, parmi les representants
les plus prestigieux de l'art contemporain : Miro, Braque, Calder,
Kemeny, Bodmer, Soulages, Tapies, Coghuf s'est affirme comme
un des maitres de la peinture suisse contemporaine.

Bruno KEHRLI

Ernst Stocker est ne le 28 octobre 1905 ä Bale : il y frequente
l'ecole primaire et I'ecole secondaire. Apres avoir termine un appren-
tissage de serrurier et de ferronnier d'art, il va ä Paris (1924/25) para-
chever sa formation. Revenu ä Bale, il fait un bref stage chez le
sculpteur Louis Weber. Le second sejour 5 Paris (1926/27) et la
rencontre avec Jules Lelouche l'amenent ä la peinture : il travaille sans
professeur ä la Grande Chaumiere. En 1927, il remporte son premier
prix (projet d'idees pour la decoration du cimetifere du Hörnli ä Bale).
En 1929, il fait partie du groupe « Rot-Blau », adopte le pseudonyme
Coghuf et s'installe pour la premiere fois aux Franches-Montagnes
(Saignelegier, printemps 1929 - novembre 1930). II y revient definiti-
vement en 1934, ä Saignelegier, puis ä Soubey, enfin, des 1946, ä
Muriaux. II s'est marie en 1939 ä Saignelegier avec une Bäloise qui lui
a donne neuf enfants. Sa vie a ete marquee par de nombreux voyages :

le Midi de la France, l'Afrique du Nord, l'Espagne, l'Angleterre,
l'lrlande, la Belgique, la Hollande et l'Italie. Ses passions : le cheval,
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les trains miniatures et la ferronnerie d'art. Les peintres qu'il aime :

Michel-Ange, le Titien, Ie Tintoret, Breughel, Rembrandt, Hodler ; plus
prfes de nous : Van Gogh, Matisse, Villon, Rouault. Les ecrivains qu'il
aime : Cervantes, Giono, Bernanos, Leon Bloy, Teilhard de Chardin.
Autre passion : la musique.

a) Distinctions : Coghuf ayant tres souvent participe ä des concours,
les prix qu'il a reQus sont tres nombreux ; on n'en signale ici qu'un
certain nombre :

1927 : projet pour la decoration du cimetiere de Hörnli (Bale).

1930 : Ier prix pour une fresque destinee au bätiment principal des
P.T.T. ix Bale.

Ier prix pour une fresque destinee ä l'Ecole Isaac Iselin
(Bale).

Ier prix pour une fresque ä la Kunsthalle de Bale.

Ier prix pour une fresque (Humanistisches Gymnasium,
Bale).

1953 : Prix international de peinture religieuse ä Salzbourg (pour
les panneaux d'Olten).

1955 : Ier prix pour une fresque ä l'Universite de Bale.

1961 : Ier prix pour la decoration de l'Aula ä la nouvelle Ecole des
Hautes Etudes sociales et economiques de Saint-Gall.

b) Expositions : elles sont egalement tres nombreuses ; signalons, parmi
les expositions collectives, Celles de Zurich (1944), Londres (1936),
Sao Paulo (1954), Bruxelles (1955) ; parmi les individuelles : Bale
(1943, 1959), Soleure (1944), Lucerne (1958).

c) Musees, collections : Kunsthalle de Bale ; musees de Zurich, Soleure,
Winterthour ; collections Bandelier, Geigy, Thieler. Bellmo, Spreng
(toutes ä Bale), Muller (Soleure), Lohner (Tramelan).

d) (Euvres publiques : outre Celles qui sont mentionnees sous la rubri-
que des distinctions, signalons les realisations de Coghuf ä Moutier
(Saint-Germain), Soubey, Delemont (Progymnase), Granges (Schild),
Schweizerhall (Geigy). Les responsables de l'Exposition Nationale
de 1964 ont charge Coghuf d'illustrer le groupe des Arts de la Table
au secteur de la Joie de Vivre.

e) Bibliographie : Marcel Jorag : Coghuf. Editions du Griffon, La Neu-
veville 1951.

Das Werk :

Die Woche:

1937 :

1942 :

1949 :

XVIII/12 (dec. 1931), chronique, pp. XXVI et suiv. ;

XXIV/10 (oct. 1937), p. 302 ;

XXVIII/9 (sept. 1941), p. 232 ; chronique, p. XXII ;

XXIX/5 (mai 1942), pp. 101-102 ;

XXXI/1 (janv. 1944), chronique, pp. IX/X ;

XXXI/7 (juill. 1944), chronique, pp. XXI/XXII ;

XXXI/12 (dec. 1944), chronique, p. XVII.
(N° 24, 12 juin 1963), pp. 1 et 12 ä 15.
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Coghuf, « Le Baitchait», 35 X 27 cm., 1963 (Photo M. Meury, Delemont).
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JEAN-FRAN (JOIS COMMENT

La personnalite de Jean-Frangois Comment s'impose d'em-
blee ä l'attention de ses interlocuteurs par son poids, sa presence
et cette forme de liberalite ä fleur de peau qui est l'une des qua-
lites notoires de l'Ajoulot. Comme d'autres sont poetes ou musi-
ciens, il est peinlre. C'est la le fait d'un choix, evidemment, et
d'un choix desormais irreversible. Comment ne donne pas l'im-
pression d'avoir eu ä braver beaucoup de seductions ni d'avoir
eu ä combattre beaucoup d'autres penchants que la peinture.
II est de la race fortunee de ces artistes qui savent d'emblee oü
est leur voie et qui, tres tot, sont preis ä lui sacrifier tous leurs
moyens. Des purs. Des « fonceurs ». La plupart du temps, ils en
ont conscience et ils en sont heureux. Pourtant, le fait d'un
choix, meme quand il semble aller de soi, n'a jamais dispense
aucun createur de s'interroger, et, par exemple, de remettre en
question ses aptitudes ou ses tendances.

Je l'ai vu dans son atelier de Porrentruy. Au dernier etage
d'une ancienne fabrique d'horlogerie, c'est une grande piece dont
les fenetres laissent couler le jour de partout, comme dans
toutes les fabriques du monde. La lumiere entre maintenant d'un
seul cöte. Les autres fenetres sont voilees. Des sortes de stores.
II y a des peintures inachevees au pied d'une paroi. Sur l'un des
chevalets se dresse la toile qui est en travail. Tous les lieux oü
s'accomplit regulierement la peine d'un peintre se ressemblent.
On y discerne a plus d'un signe cette qualite inexprimable qui
est ä la fois dans les objets, tous utiles ä creer l'oeuvre, et dans
ce qui, justement, constitue l'oeuvre en cours. Chez Comment, on
a d'emblee le sentiment d'un chantier oü toute chose, ä son
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heure, doit pouvoir servir immediatement, 011 rien d'inefficace,
rien de pittoresque ne vient distraire la vue ou contrarier
la main.

Du centre de cet atelier qu'il juge trop exigu, il se deplace
pour aller chercher une toile que je voudrais voir. II s'arrete, et,
sans trop sourire des questions que je lui pose, il m'entretient
des etapes qu'il a parcourues et des elements auxquels, d'instinct,
il se sent lie : l'eau, la terre, la foret. Je regarde, et, de nouveau,
j'interroge. Au miracle de Taction creatrice, il n'y a pourtant
d'autres explications que la presence de l'ceuvre. Je le sens : il ne
faudrait plus rien demander. Toute presence, des qu'elle
s'exprime avec cette evidence, devrait empecher les mots, briser
le cours des pensees et faire jouer nos seules facultes de contemplation.

II y a deux siecles dejä, Poussin voulait que la fin de la
peinture füt la delectation. Je ne suis malheureusement pas de
ces privilegies qui peuvent s'en satisfaire uniquement. Les

moyens de Tartiste et le progres de son aventure jusqu'ä l'ceuvre
achevee m'interessent, et, de plus en plus, me paraissent impor-
tants. D'ailleurs, j'etais aussi venu chez Comment pour qu'il me
donnfit sur son travail quelques indications et quelques
references quant aux diverses periodes de son art.

Les sujets qui, d'abord, 1'ont retenu, ces fermes et ces

villages autour de Porrentruy, il n'a peut-etre ete conduit ä les
aborder que pour obeir ä sa volonte d'en epuiser les pouvoirs de
fascination. Cette terre d'Ajoie, ces vergers et ces ciels, ces
emblavures et ces chemins etaient siens, et cependant ne l'etaient
pas encore ä son idee. Tout ä coup, il a fallu repondre ä la necessity

de penetrer plus avant dans le pays originel. Pour le mieux
connaitre afin de s'y reconnaitre, il a fallu en affronter les
charmes pourtant inexprimables. L'heure du premier combat
venait de sonner. Toutes les facultes creatrices du jeune peintre
allaient donner en meme temps. Dejä, toutefois, Comment
pouvait compter sur quelques certitudes appreciables. Sa mai-
trise eclatait aussi bien dans les grands que dans les moyens
formats. Son dessin n'entravait jamais l'exuberance de la cou-
leur. Enfin, la sürete de la touche participait toujours ä la
tension interieure qui l'avait dictee.

Sa palette, alors, se charge de verts sombres et de blancs
crayeux, de carmins durs et de terres d'ombre. Aux Paysages
d'Ajoie, viennent s'ajouter la serie des Filles, celle du Cirque. Un
jour (c'etait en 1947) apparut la Nappe rouge, comme une pre-
cieuse irruption de couleur pure, et Comment lui-meme dut
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s'etonner d'avoir ainsi libere une part essentielle de son etre. Un
peu plus tard, cependant, ses dons de coloriste allaient s'affir-
mer avec une force encore accrue.

Les rives de la Mediterranee, en lui revelant d'un seul coup
toutes les ressources qu'il detenait, l'amenerent ä se convaincre
qu'il pouvait desormais se vouer integralement ä l'expression de
la lumiere. J'imagine qu'il y eut alors une sorte d'eclatement.
La frenesie de ce beau temperament trouvait ä s'accorder aux
chatoiements des eaux meridionales comme aux rutilations des
marches espagnols, 011 toute couleur entre en correspondance
avec la dominante. II en ramena des gouaches, des aquarelles,
toute une serie de grandes compositions : Marchands de poissons,
Ports des Balecires, Toilette... La sensualite de Comment, cette
rigoureuse adequation de sa vision avec les elements les plus
charnels de la realite, n'etait peut-etre pas encore ä son comble.
Tout de meme, elle s'exprimait alors dans toute son exuberance,
et eile etait d'autant plus somptueuse qu'elle s'aidait presque
toujours de la forme comme d'un support immediatement
sensible.

Des 1954, vont se succeder les monotypes : Jongleur,
Ecuyere, Trapeziste... Le peintre a trente-cinq ans, et son art
delaisse le monde des choses qui portent un nom pour l'univers
plus vaste des motifs qui suggerent. II entre dans une periode
qui est ä la fois cubiste et neo-expressionniste. En meme temps
que le rythme des formes s'anime, la palette revient ä des cou-
leurs plus sombres, des tons plus sourds, des aplats oil s'inscri-
vent quelques elements anecdotiques : signes du reel, contours
allusifs du visible. Toutes les toiles de cette epoque sont com-
mandees par une sensibilite qui s'est encore depouillee. L'espace
y est utilise comme un pretexte ä faire jouer les valeurs. Elles
sont merveilleusement equilibrees. Jamais, cependant, 1'intensite
de la vision n'apparait diminuee par le souci de la mise en page.

La periode suivante, celle des Oiseaux, est encore figurative.
Sur des fonds presque toujours eclatants, surgit l'idee schema-
tique de 1'oiseau, sorte de paraphe au centre duquel se reconsti-
tuent les elements premiers du vol et nos durables nostalgies de
l'altitude. L'aventure creatrice de Jean-Francois Comment pouvait

alors le conduire et, pour un temps, l'egarer du cöte de
l'intellectualisme. II ne cedera pourtant jamais aux attraits falla-
cieux de cette impasse. Tout ä coup, son evolution l'oriente vers
la voie royale qui s'ouvre ä portee de ses moyens. C'est le
moment des vitraux de Porrentruy. Des lors, il prend conscience
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d'un tournant decisif, et, l'annee suivante, il peut participer ä
la premiere Exposition suisse de peinture abstraite, au musee
de Neuchätel.

Des quatre toiles qu'il y montrait, les deux plus recentes lui
avaient ete inspirees par la foret. L'objet, cependant, n'y etait
plus qu'ä l'etat de substance du reel. Des verts, des noirs et des
bruns s'organisaient dans l'espace, trouvaient ä s'y insurer sans
rupture et servaient de point de depart ä une inepuisable modulation

tonale. Tres decoratives, ces deux compositions evoquaient
forcement le travail qui les avait preparees : la mise en chantier
des vitraux de Porrentruy et toutes les reflexions qui s'imposent
ä un peintre devant l'amenagement d'une grande surface. A leur
tour, elles auraient pu devenir vitrail ou tapisserie. Leurs formes
nettement stylisees et l'ampleur de leur mouvement appelaient
tout un mur pour les mettre en valeur. Un peintre qui connalt
les pouvoirs de ses pates ne recherche pourtant le vitrail ou la
tapisserie qu'ä l'occasion. Comment, d'ailleurs, continuait ä rever
de la matiere la plus fine, la plus etale, et, par consequent, la
plus vraie. L'obsession de la lumiere allait entrainer une fois de

plus le progres de sa demarche. II veut saisir, du monde naturel,
son eclat et son rythme, sa presence integrale, et nous la rendre
dans sa realite profonde. Son art, desormais, ne commente plus
la table noire, l'atelier ou l'oiseau. II n'exprime plus aucun objet
qui puisse d'emblee se laisser deviner, puis, timidement, qui
puisse nous autoriser ä le nommer. II n'est plus seulement
musique d'accompagnement, mais, tout entier, musique. II donne
ä voir, comme elle donne ä entendre. Nous sommes, des lors, au
seuil d'un monde nouveau qui peut-etre est enfin celui de la
peinture. Un monde autonome. Pour la plupart d'entre nous, un
ailleurs. Mais, toute veritable aventure creatrice est d'abord aven-
ture, et, si possible, aventure conquerante.

II faut comprendre, ici, que le peintre d'aujourd'hui est
animä par cette « volonte d'ouverture » dont parlait Bachelard
dans ses cours de Sorbonne, et qu'il est entraine vers « un
avenir de l'etre, une volonte de renouvellement, un devenir tou-
jours inattendu ». Certes, la soudaine liberation qui, depuis
vingt-cinq ans, exalte de nombreux esthetes ne va pas, chez de
nombreux artistes, sans inquietude ni meme sans effroi.
« L'heure est belle, ecrivait naguere le peintre R.-Th. Bosshard,
mais elle est grave, parce que cet art tres intime, tres confiden-
tiel... s'adresse au fond de la conscience et prend un caractere
solennel et religieux... Nu, ajoute-t-il, il ne peut mentir. »
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La conquete de l'autonomie est toujours seduisante. Plus
que cela meme, eile miroite ä nos yeux comme une chance eter-
nellement convoitee, l'image la plus achevee d'une authentique
vocation, une promesse inoule. Tout artiste veritable se hisse un
jour ou l'autre au niveau de Promethee, voleur de feu. II faut
bien voir, cependant, que l'art pictural, en s'engageant dans la
direction qui est maintenant la sienne, et, d'autre part, en boule-
versant nos habitudes, peut nous priver de l'apprecier ä sa
valeur, et, sous des dehors provocateurs ou des apparences peu
necessaires, nous retenir d'acquiescer aux nouveaux prestiges
qu'il se donne. Les fabricants de tableaux n'ont jamais et6

plus nombreux, forcement, et leur production courante plus
ennuyeuse. II leur suffit d'entrer dans le vent et de suivre le
mouvement. Les faiseurs, pourtant, ne sont pas seulement de
notre epoque. Au reste, le peintre R.-Th. Bosshard a certaine-
ment raison quand il laisse entendre que leurs mystifications
d'aujourd'hui sont plus faciles ä reconnaitre que les fabrications
des bons eleves d'hier ou d'avant-hier.

L'ceuvre la plus recente de Jean-Frangois Comment fait
penser ä une lutte de plus en plus solitaire, une quete en meme
temps savante et passionnee de la lumiere la plus pure. Elle
affronte desormais la joie, et, sans detours, elle veut la dire dans
un cri. L'homme a quarante-quatre ans, l'äge d'adherer forte-
ment ä la vie ou de contester fortement ses simulacres. II semble
que, depuis les vitraux de Porrentruy, cette ceuvre n'ait pris
naissance que d'elle-meme, n'ait ecoute que les besoins les plus
imperieux du peintre dont elle est sortie, n'ait pretendu ä rien
traduire qui ne füt, pour lui, vital, essentiel. Une telle peinture,
plus que toute autre, est une peinture en exercice, participe
d'un cheminement interieur qui s'approfondit en se recommen-
Cant et tire, des arcanes de l'etre, les images les plus propres ä

son expression la plus fidele.
Aucune theorie n'en peut rendre compte, on s'en doute. II

s'agit ici, veritablement, d'un langage qui s'impose de lui-meme
et qui, d'emblee, anime 1'espace qu'il remplit. Quand on voit les
dernieres toiles de Comment — et ses aquarelles de 1960 les
annongaient — on songe d'abord ä l'ceil ebloui qui les a rendues
possibles. Tant de lumiere fascine. Tant de ferveur surprend. II
faudrait s'eloigner du mur ou elles sont, y revenir l'instant
d'apres, mais libre de tout souvenir, de toute vision dtrangere.
II faudrait s'en rapprocher lentement, les quitter, les retrouver...
On entre, avec elles, dans un ordre qui est celui des essences
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du reel. On touche, grace ä elles, ä la nature meme du inonde.
II suffit de se laisser appeler par 1'emotion que les plus achevees
d'entre elles font naitre en nous. La voie qu'elles ouvrent ä nos
yeux conduit ä la revelation. Elles comblent et reconcilient.

D'annee en annee, la peinture de Comment s'est acheminee
vers la coherence et l'accord, l'unite. Les grandes ceuvres qu'il
montrait a Bale, ce printemps, apparaissaient aux visiteurs de
la Kunsthalle comme des affirmations assurement reflechies,
mais aussi comme des eclats brusqnement arraches du centre
meme de son etre. Je pense ä Departs, ä Pluie, ä ce fabuleux
Triptyque au soleil. Sur des fonds lisses oil domine la couleur
dans sa densite la plus grande, s'inscrivent des traits qui sem-
blent eterniser le geste du peintre et des epaisseurs de päte qui
rendent ä la matiere toute son intensite. Certes, on pourrait
s'aventurer ä parier d'une epoque « gestuelle » dans revolution
de Comment. De tels pretextes ä epiloguer ne signifient toutefois
pas grand-chose. L'expression lyrique de la lumiere procede ici
directement d'un rayonnement, d'un equilibre et d'une foi. Elle
est tout entiere acte de peindre, et il en est ainsi parce qu'il y a
desormais correspondance immediate entre l'intimite profonde
de l'homme et les moyens qu'il s'est acquis.

Jean-Frangois Comment a derriere lui vingt ans de peinture.
II s'est ä la fois patiemment et impatiemment cherche. Une
demarche heureuse. Une apprehension quotidienne des pouvoirs
infinis de la couleur, puis des qualites les plus fastueuses de la
lumiere. Sa maitrise, aujourd'hui dejä, est eclatante. De plus,
eile s'impose comme une reussite longuement poursuivie, longue-
ment conquise. L'ceuvre, pourtant, continue ä se nourrir des
mysterieuses transmutations qui confirment et, par ailleurs, enri-
chissent un style.

Jean-Pierre MONNIER

Jean-Frangois Comment est ne le 3 aoüt 1919 ä Porrentruy. II y
obtient le certificat de maturite litteraire en 1938.

De 1938 ä 1944 : etudes ä Bäte (Universite et Beaux-Arts).
1945 : il s'etablit ä Porrentruy.
1948 : membre fondateur du « Kreis 48 *, ä Bäle.
D5s 1949 : Voyages : Paris, le Midi de la France, l'Espagne, les

Baleares, l'Italie, la Grece, la Sicile.
1950 : Membre fondateur de 1'« Institut jurassien ».
1952 : Prix de la Commission föderale des Beaux-Arts.
1953 : Bourse Kiefer-PIablitzel.
1955 et 1956 : Bourses föderales des Beaux-Arts.
Depuis 1957, apres une lente evolution, non figuratif.
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Nombreuses expositions personnelles et collectives dans les villes
suisses, ä Londres, Paris, Bruxelles, Berlin, Stuttgart, Torre-Pellice
(Turin). Signalons, parmi celles-ci, deux retrospectives : une ä la
« Galerie Beyeler » ä Bale en 1955, et l'autre organisee ä Moutier par
le « Club jurassien des amis des Arts » en 1961.

II a represent!; la Suisse :

au XIe Premio Lissone (Italie), en 1959 ;

au Festival international de Leucade (Grece), en 1961 ;

ä la Biennale de Tokyo (Japon), en 1963.

On trouve ses ceuvres dans des collections privees de Suisse, de
France, d'Amerique, aux Kunstmuseum de Bale, d'Olten, ä la Kunsthalle

de Bale, aux municipalites de Bienne, Moutier, Porrentruy, ä

l'Etat de Berne et au Kunstkredit de Bale.

A execute : des fresques ä Courtemaiche, ä Birsfelden et a 1'Ecole
cantonale de Porrentruy, les vitraux de la chapelle de l'Höpital de
Porrentruy et une mosalque au Centre sportif du Banne, ä Porrentruy.

Bibliographie : Marcel Jorag : J.-F. Comment. Editions du Griffon,
La Neuveville. Nombreux articles dans la presse et les revues d'art
(« L'Art et la Vie », Paris, « Vie, Art, Cite », « DU », « Werk »), etc.
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J.-F. Comment, «Inquietude», 100 X 63 cm., 1963 (Photo M. Meury, Delemont).







FERNAND GIAUQUE

Est-il permis de dissocier la vie d'un peintre de son oeuvre
Peut-on sans injustice voir separement l'homme, le peintre, et
les tableaux qu'au long des ans il a produits Pour Fernand
Giauque, chaque rencontre leve les doutes ä ce sujet. Tout se

tient, chez lui. La peinture reflete et revele l'homme. Et l'on a
vite fait de se convaincre que l'homme ne pouvait donner une
autre peinture que celle-lä. Lui-meme est tellement conscient de
cette equivalence qu'une pudeur lui vient devant ses toiles expo-
sees au public. II se sent mis ä nu, devoile, prive de la bonne
intimite que l'atelier conferait ä ses ceuvres.

II faut done passer par le peintre. Quand il s'agit de
Fernand Giauque, on doit estimer que le voyage ä Montilier est un
privilege. Comme chez nombre d'artistes, l'atelier forme son
cadre le plus eher, le milieu oü mille travaux entreposes veil-
lent. Cet atelier est clair, vaste, sis au rez-de-chauss£e d'une
solide maison que l'artiste a su remettre en etat. Parois blan-
chies ä la chaux, petites fenetres döcoupees dans l'epaisseur des

murs ä l'ancienne mode, poutres et colonnes apparentes qui sont
comme la franche ossature de la bätisse : des le corridor nait le
sentiment que rien, ici, ne sent la recherche ou l'effet. Pas d'exo-
tisme de pacotille ou de boheme semi-litteraire. L'on a affaire ä

un artiste des plus probes. Voici la table de travail, meticuleu-
sement preparee. Sur un chevalet, une toile vide attend, patiente,
que sa perfection glacee se mue en une perfection plus humaine.
Sur des rayons, en rangs serres, des toiles et des toiles de petit
format. Les grands formats s'appuient aux murs. Dans des
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tiroirs et dans des portefeuilles, des centaines de gouaches et
d'aquarelles...

En voilä assez pour dementir l'affirmation modeste de

l'artiste qu'il aime la flänerie, qu'il ne se häte pas. Croyons-le,
mais dans la mesure oü flänerie signifie glanage On n'est pas
tächeron en art, encore moins enregimente ou robotise. Dans le
meilleur de lui-meme, soyons-en sürs, l'ceuvre s'elabore, se

depose en strates parfaitement imprevisibles, et seion les ryth-
mes obscurs qui sont ceux de toute creation.

Tandis que le peintre muse et travaille en son rez-de-chaus-
see, ä l'etage Mme Giauque tisse d'audacieuses tapisseries aux
motifs abstraits, sur des metiers de haute lice. Eternels sujets de
discussions entre les artistes, que ces themes decoratifs Chacun,
dans cette maison, va son chemin, fidele ä son temperament et
ä ses voix interieures.

*
On sait que Fernand Giauque a demande au paysage lacus-

tre de lui apporter le stimulant et ce que l'on pourrait appeler
d'un terme savant « l'environnement » pour sa meditation
d'artiste. II choisit d'abord Gieresse, au bord du lac de Bienne.
De cette periode datent les ceuvres qui ont impose ä bien des
memoires le nom du peintre en meme temps qu'une image assez
precise, celle de somptueux paysages, luxuriants sans demesure,
aux formes vegetales foisonnantes : d'heureux paysages d'ete.

Pour beaucoup, une telle image ne s'est pas sensiblement
modifiee. Et pourtant, le peintre que nous rencontrons ä Mon-
tilier n'est plus tout ä fait celui de Gieresse. S'il a elu cette petite
bourgade au bord du lac de Morat, c'est peut-etre que des horizons

plus lointains le seduisaient ici, que sa pensee pouvait roder
ä l'aise sans la barriere des montagnes. La nature aquatique
apparait aussi plus proche, plus palpable en somme, avec quel-
que chose de primordial qui dut parier au peintre. Une centaine
de pas, en effet, et vous voici dejä au ras de l'eau, en communion
avec les elements. Encore un peu, l'on se prend ä rever ä je ne
sais quelle evasion vers un ordre plus vrai des choses. Les
promenades et les meditations de Fernand Giauque doivent l'ame-
ner ä fröler de tres pres ces zones d'avant le troisieme jour, oil
les eaux n'etaient pas distinctes de la terre. C'est lä, dans ce
cadre d'une imprecision recherchee, que le peintre a opere une
metamorphose de son art.

U n'est pas question de revenir dans ces pages sur toute la
carriere de Giauque, en montrant laborieusement les etapes qu'il
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a suivies. C'est ä l'epoque actuelle que nous nous attacherons,
ä partir de cette espece de mue que l'on peut situer avec assez
d'exactitude dans les annees 54 et 55. Voici une dizaine d'annees,
en effet, le peintre se mit ä la peinture abstraite. Lui-meme parle
volontiers de ce passage comme d'un saut dans quelque chose
de parfaitement neuf, de bouleversant, d'envoütant. Tant qu'il
avait peint d'apres nature, en impressionniste, il se sentait
esclave de la nature, c'est-ä-dire du sujet. II eprouva une sorte de
delivrance lorsqu'il echappa ä une pareille servitude. C'est lui
qui, des lors, commandait ä la nature, ou ä son tableau, comme
on voudra, libere, ouvert aux mille possibilites qu'offre la creation

totale, prise aux sources les plus personnelles.
Fernand Giauque se classe parmi les non figuratifs. Encore

faut-il bien preciser qu'il se refuse ä etre appele un « abstrait ».

Abstraite, pour lui, la peinture qui rompt avec la vie, qui se

separe, qui ne vaut que par elle-meme, sans lien avec rien de

palpable. Tout autre est l'oeuvre souhaitee par Fernand Giauque.
S'il ne peint plus jamais en plein air, s'il concentre son travail
dans les quelques metres carres de son atelier ou dans les quelques

decimetres carres de sa toile, la « nature » et les choses n'en
sont pas moins constamment presentes. D'abord parce que les
themes n'ont pas tellement varie depuis l'epoque impressionniste

: c'est l'eau, ce sont les roseaux, c'est le ciel. Trois elements
eternels du paysage avec lesquels le peintre va jouer, mais selon
les modes infiniment varies d'une virtuosite qui eclate dans
chaque ceuvre.

Le vert avait ete, avec ses nuances, la couleur de predilection

de Giauque impressionniste. II ne se lasse pas aujourd'hui
de chercher partout, allant en quete de couleurs peu ou pas
utilisees, modulant, fouillant : tel violet, ou tel bleu, telle gamme,
lei jeu d'accords. Toutes les chances sont chaque fois promises
ä l'artiste qui s'essaie ä cet instrument de son invention, qui
penetre grace ä lui dans des terres vierges. Les toiles que pre-
sente Fernand Giauque seront done une sorte de belle aventure,
pour le peintre et pour le spectateur. Ayant cette joie quoti-
dienne et toute neuve, il peut se considerer encore aujourd'hui
comme un apprenti ä qui tout reste ä decouvrir De lä ces toiles
fraiches, aux couleurs de legende et de feerie, lumineuses,
transparentes, dans lesquelles la moindre touche se fait evocatrice,
larges harmonies sur deux, rarement trois tonalites, qui naissent
du jaune, du bleu, du mauve, du noir, ä la fois impalpables et
souverainement presentes
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On aime cette creation revenue ä sa purete. L'on comprend
aussi qu'un artiste doud d'une sensibilite exquise risque, tra-
vaillant ainsi, de se heurter ä une serie d'ecueils. Le danger du
fignolage, du manierisme, de la preciosite, d'abord. Nul mieux
que le peintre n'a compris ou pourrait le mener une technique
fermee sur elle-meme, vivant de ses seuls pouvoirs. La tentation
n'est-elle pas grande de faire trop bien On imagine assez ce

que seraient ces paysages un peu cliches, faits de quelques traits
toujours pareils, evoquant chaque fois une meme realite.
Calligraphic, ecriture impeccable oü triompheraient des Orientaux
raffines et dans laquelle chaque trait, chaque lettre serait signe
et symbole. C'est ä une espece de preciosite chinoise qu'irait
alors le peintre, s'il se contentait d'user de recettes.

Autre danger : celui de reduire tellement le paysage (et le
tableau) que la realite s'evanouisse derriere les symboles. Le
peintre, par exces de prudence, de delicatesse, voulant seulement
suggerer et parier ä des ämes aussi pudiques que la sienne,
appliquerait des touches de moins en moins vigoureuses, laisse-
rait la toile de plus en plus vide exprimer ce qu'il ressent,
comme les silences en musique et en poesie

Troisieme piege : la pure decoration. Allant vers un choix
toujours plus limite de formes, le peintre s'amuserait ä faire de
sa toile un ensemble ayant ses valeurs en elles-memes, un
arrangement cree pour la seule beaute, un jeu brillant chaque fois
renouvele mais aux pouvoirs surs. Ce serait alors une peinture
un peu lointaine et un peu figee qui, cette fois, ne nous parlerait
plus tout ä fait la meme langue.

Giauque connait ces ecueils et les evite parce qu'il ne perd
jamais de vue une intention nettement formulee : ä savoir qu'un
tableau doit engager le spectateur dans une realite vivante, mais
aussi, et grace ä eile, dans une supra-realite qui est celle du reve
et de la poesie. Or, pour Giauque, il n'est pas d'autre lieu de la
poesie et du reve que l'infini, l'infini etant assez suggere dans
ses tableaux par les ciels et par l'eau, par les ciels surtout...

Nous sommes ici au coeur meme de toute l'oeuvre de
Giauque, nous en percevons le sens. Pour une part, il apparait
bien comme un virtuose qui limite la palette de chaque tableau
pour mieux en travailler les couleurs. II vise au subtil, il
chinoise et japonise. II veut, comme le plus dölicat des classiques,
dire le plus en exprimant le moins. Pris par la folie de la
perfection technique et par le souci de l'economie des moyens (ce
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qui est preuve de supreme civilisation), il raffine et s'enfonce
dans le labyrinthe exaltant des formes et des couleurs. A un
autre point de vue, il peut aussi etre considere comme une sorte
de tachiste, venu ä la peinture non figurative longtemps apres
les autres peintres, par goüt de ne pas se häter, de laisser mürir,
et par choix.

Mais tout cela, qui est vrai, ne l'est que superficiellement.
En peignant, Giauque a des visees infiniment plus lointaines
que les decorateurs. II sait bien qu'un peintre n'a pas d'autres
moyens que ses traits et ses couleurs pour parier aux autres.
Volontiers, il ferait sien le mot de Goethe : « Si tu veux atteindre
l'infini, avance de tous cotes dans le fini. » Le fini, pour lui, c'est
cette portion du monde vivant parfaitement delimitee qui se
situe ä fleur d'eau. Car les roseaux du peintre bougent, palpitent,
son eau remue ou stagne, son ciel brasse ses metamorphoses.
Les trois dimensions gonflent et arrondissent les elements en un
univers durable. Et ce monde a des poumons, un coeur, une äme,
ä l'egal de l'autre. Une atmosphere regne dans chacune des toiles
de Giauque ou l'on peut lire comme l'invitation ä y penetrer.
Mais ä peine est-on saisi par ce paysage ä demi realiste que dejä
l'on est empörte beaucoup plus loin, vers l'au-delä et l'infini
assez suggeres par la transparence et la legerete de la matiere.

Peut-etre pouvons-nous apercevoir, dans cette peinture non
figurative ou le reel joue un role aussi preponderant, une issue

pour l'art d'aujourd'hui Sans etre copie, eile est fidele ä la vie
qui s'6coule en dehors de 1'artiste. Sans etre uniquement men-
tale, eile sourd des profondeurs de 1'inconscient, fidele cette fois
aux forces vives de la creation.

La peinture de Fernand Giauque, comme dans la periode
impressionniste, se veut heureuse. Elle y parvient sans peine, et
1'artiste reconnait en lui le surgissement perpetuel d'un opti-
misme fondamental qui conditionne ä la fois son travail et sa
vie. Parfaite coincidence entre l'homme et l'ceuvre Elle nous
vaut des toiles lumineuses, chantantes, aux envoütements sürs.
Elle garantit que chaque oeuvre de Giauque nous parlera un lan-
gage direct et vrai. Qu'on n'imagine pas le peintre soucieux de
transmettre quelque message d'ordre philosophique, ou religieux,
ou simplement esthetique Tout est si loin de la predication
chez lui. II y a message tout de meme, parce qu'il a su parier
avec la plus entiere sincerite le langage qui lui est propre :

invitation faite aux spectateurs ä revenir aux sources de la contemplation,

qui sont l'homme et la nature, ä sentir vivre en eux et
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hors d'eux ces verites que l'homme d'aujourd'hui se hate trop
d'oublier. N'est-ce pas la le role que tout artiste devrait assumer
dans une civilisation mecanicienne : mettre devant les yeux de
tous les preuves fascinantes que la beaute existe, et le reve, et la
contemplation de l'Etre Fernand Giauque en est persuade.

On imagine qu'une telle attitude devant l'art resulte de
belles annees de meditation. Patiemment, sans la course vers la
reussite, avec les risques que suppose le metier d'artiste, il a ose
etre lui-meme, sachant reconnaitre ses propres demons ä tra-
vers les ecoles, le bluff, la surenchere, le snobisme et les modes.
Ainsi deserta-t-il autrefois le cubisme, apres un bref passage
dans cette ecole si etrangere ä ses tendances, ainsi frola-t-il les
chapelles sans etre influence. II ne vint ä sa derniere formule
qu'avec prudence et lenteur, et seulement pour obeir ä une
poussee des profondeurs. Giauque se mefie meme d'une trop
grande frequentation des genies du passe. A quoi bon, pense-t-il,
s'accrocher ä des ceuvres qui ne pourraient que freiner la
marche Le createur ne peut regarder que devant lui, nourri du
present et de ses propres forces.

Qu'il y ait eu au cours de sa carriere ce qu'il veut bien nom-
mer des « tentations », nous le croyons volontiers. Breves seductions,

breves diversions qui le rattacherent plus intimement ä la
peinture proprement dite. Nous pensons ä ces tentatives exal-
tantes que furent les marionnettes (on y joua « L'histoire du
Soldat »), la ceramique, la verrerie d'art. Nous pensons ä des
illustrations : ceuvres de Musset, poemes de Cocteau, nouvelles
de Tchekhov. (Faut-il remarquer que le choix de Tchekhov n'est
pas le fait du seul hasard Si proche des Orientaux, Giauque se
sent apparente aussi ä ces Russes ä la Tchekhov, ceux que la
civilisation semble avoir ä peine deranges dans leurs cheres
habitudes de reverie.) Actuellement, le peintre prepare des
vitraux. Ce sont lä des besognes qui mettent entre l'artiste et son
ceuvre une distance, provisoire et bienfaisante.

Faut-il resumer en une formule l'art de Fernand Giauque
Quelle imprudence Quelques mots surgiront d'eux-memes des

que l'on songera ä ses toiles, ä ses aquarelles, ä ses gouaches.
C'est, d'une part, epanouissement, richesse, profusion. C'est aussi
tendresse, aristocratie, delicatesse. Penitude et mesure. Reserve
et distinction. En fait, les mots choisis dans le vocabulaire le
plus noble.

Jean-Paul PELLATON
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Originaire de Preles, Fernand Giauque est ne ä Bienne, le 11 juil-
let 1895. Apres ses classes faites ä Bienne, il entra ä l'Ecole cantonale
de Porrentruy oil il obtint son baccalaureat. Puis ce fut l'Ecole des
Arts et Metiers ä Zurich. En 1919 et 1920, Fernand Giauque est ä
l'Academie de la Grande Chaumiere, ä Paris. De retour en Suisse, il
travaille ä Lausanne, puis s'installe ä Gieresse. Sa residence, depuis
1944, est Montilier, pres de Morat. Le peintre a ete titulaire d'une
bourse federate, en 1933 et en 1934. II obtint une bourse de voyage de
l'Academie de Florence, en 1957. Membre de la Societe des peintres et
sculpteurs et architectes suisses, Fernand Giauque est egalement membre

de l'CEuvre et du Werkbund.

Expositions

Fernand Giauque a presente des ceuvres ä toutes les Expositions
nationales depuis 1930. II participa aux Expositions internationales ä
Paris en 1925 et en 1938. II a expose ä Florence, en 1957, ä la Kunsthalle

de Berne, en 1955, et realisa une vingtaine d'expositions d'atelier
et de galeries particulieres. II a illustre des ceuvres de Musset, de
Cocteau et de Tchekhov.
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F. Giauque, « Paysage nocturne», 126 X 100 cm., 1962 (Photo K. Blum, Berne).







ADRIEN HOLY
ou le peintre humaniste

Ne ä Saint-Imier, le 30 janvier 1898, Adrien Holy a suivi des
cours ä l'Ecole des Beaux-Arts de La Chaux-de-Fonds (bijouterie, gra-
vure, arts decoratifs), puis ä celle de Genöve (dessin, anatomie, sculpture).

Aprös un voyage d'etudes ä Florence et Rome, il se fixe, en
1921, a Paris, oil il reste jusqu'en 1939. Cette periode, marquee d'abord
de grandes difficultes materielles (A. Holy sera meme manoeuvre en
usine, puis gagnera sa vie en faisant des dessins publicitaires et en
creant des motifs pour tissus), a ete extremement feconde pour
l'artiste : sejours dans diverses regions de France (Correze, Tarn) et ä

I'etranger (Italie, Norvege), creation d'importants decors de theatre
(pour Baty et Jouvet), mariage avec une artiste norvegienne (le peintre
Ellisif), contacts et amities avec les peintres fran^ais les plus repre-
sentatifs (Planson, Poncelet, Chapelain-Midy, etc.), participation reguliere

au Salon des Independants, au Salon d'automne et envois
ä de nombreuses expositions provinciales et etrangöres. Ramene
en Suisse par la guerre, Adrien Holy s'etablit ä Geneve, qu'il ne quit-
tera plus par la suite. Son activite s'amplifie : voyages, expositions,
decors de theätre, decorations murales, illustration de livres, affiches,
tout se succede avec une abondance et une plenitude qui attestent chez
l'artiste une entiöre maitrise de ses moyens. Des fonctions officielles
viennent s'ajouter ä tout cela, consacrant le renom et l'estime qu'il
s'est acquis aupres de ses confreres comme aupr&s du public :

aujourd'hui, Adrien Holy est membre du Conseil de la Fondation
Gottfried Keller, vice-president de la Commission föderale des Arts
decoratifs, president de la Commission föderale des Beaux-Arts, president

du jury des meilleures affiches de l'annee et, enfin, charge de la
decoration du secteur « Histoire », ä l'Exposition nationale de
Lausanne.

Certains peintres se sont fait — et, par contrecoup, dans
l'esprit populaire, l'ont faite ä leurs confreres — une reputation
d'ours mal leches, de paysans du Danube, de revoltes perpe-
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tuels. Vouloir verifier l'exactitude d'un tel portrait en rencon-
trant Adrien Holy serait s'exposer ä une grande surprise. C'est
1'homme le plus souriant et le plus charmant (au sens litteral
du mot), d'une politesse exquise et naturelle qui vient tout droit
du cceur, d'une tenue ä la fois parfaite et libre. Un mot resume
cette premiere impression : la simplicity meme.

II ne faut pas longtemps, toutefois, ä parier avec le peintre
et ä voir sa peinture, pour comprendre que la verite profonde
de 1'homme est tout autre et que cette simplicity, si j'ose dire,
est fort complexe Non que l'artiste se laisse aller, ä coeur
debride, dans les confidences tres personnelles, ni que ses toiles
nous lancent au visage, sans fard, l'impudique aveu de ses
drames interieurs. Ici encore, c'est par transposition, en lan-
gage figure, que tout se laisse entendre.

Adrien Holy, parlant de son art, en evoque les problemes
techniques, la portee symbolique, les exigences et les joies ; il
raconte, avec une precision attentive, avec une saveur qui se

veut la plus fidele, ses voyages en Norvege, dans le Midi euro-
peen ou aux lies grecques, renchantement des paysages, l'ami-
tie fiere ou la misere genereuse des gens ; il reve ä haute voix,
pour vous, sur une toile, une gouache, une litho, ressuscitant le
jeu des formes et des couleurs ä travers quoi l'ceuvre a pris nais-
sance ; il avoue ses preferences en musique, — Mozart, les
Italiens, dont il aime ä entourer et comme etayer l'elaboration de
ses tableaux : ce qui retentit en vous, par-delä les mots, c'est la
rumeur composite de la passion et de la raison, du coeur dialo-
guant avec l'esprit, du drame repondant au sourire, de l'emoi
des sens epanoui dans le calme de l'äme... La simplicity d'Adrien
Holy, c'est cela : un equilibre enfin conquis, une harmonie enfin
atteinte, derriere quoi s'ouvrent les avenues d'une experience
humaine la plus vaste et la plus noble. Comme il a beaucoup
voyage en Europe, l'artiste a beaucoup voyage en lui-meme,
explorant les plus secretes provinces de son etre : on a l'impres-
sion qu'il a fait le tour de tout, ä la fois severe et emerveille ;

ä defaut d'avoir tout vu, il semble pouvoir tout comprendre ;

si tout l'etonne encore, rien ne le surprend ; ce qu'il a choisi,
c'est toujours par amour, jamais par mepris.

Tel le caractere du peintre, tel celui de son art et des cir-
constances ä travers lesquelles il s'est affirme. II me semble
qu'on. peut discerner, la aussi, toute une serie d'oppositions
conciliees.
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Natif d'un Jura etroit, gris et villageois, Adrien Holy s'est
fixe dans des villes houleuses (Paris, puis Geneve), d'oii il est

parti, toujours plus nettement, pour la Norvege, le Midi de la
France, le Tessin, l'ltalie, l'Espagne, la Grece, ä la decouverte
de la mer et des plaines, des pays large ouverts, des rutilances
de la lumiere. Mais ceux-ci ne lui ont pas fait renier celui-lä :

rares sont ses paysages, meme etrangers et baignes de la plus
eclatante clarte, oil les horizons ne se referment pas soigneu-
sement sur eux-memes, comme le font ceux du Jura. De ses

origines ä ce qu'il est devenu, le peintre s'avoue ainsi en se

justifiant.
Descendant de graveurs et de medailleurs, Adrien Holy a

commence par se former aux strides disciplines de la gravure
et de la bijouterie. II lui en est reste quelque chose, ä mon sens,
dans l'attention volontaire, voire la minutie avec laquelle il veut
penetrer et restituer l'identite profonde d'un coin de pays, d'une
maison, d'un etre, d'un visage. Mais, depassant ce qui n'est que
moyens d'approche, l'immense liberte des elans du coeur fait,
dans l'oeuvre achevee, vibrer les formes et s'exalter les couleurs.
Dans le meme ordre d'idees, il faudrait remarquer comme, dans
une nature morte ou un paysage, espaces et coloris, alors qu'ils
semblent ä premiere vue 1'effet d'un jeu fortuit, repondent en
fait ä ce souci d'architecture et d'harmonie d'oü nait le sentiment

de la beaute. Toute ceuvre, pour Adrien Holy, est une
recherche d'equilibre entre la raison et la sensibilite.

A ce debat de la rigueur et de la fantaisie, on peut en
ajouter un autre : celui d'un vceu de bonheur oppose au sens
du tragique de l'existence. Je pense ici ä un portrait comme
La jeune femme au chapeau gris (1946, propriete de la
Confederation) ou ä ce coin d'atelier oil est assis Le modele
(Paris, 1937). Qu'y voit-on L'une de ces femmes, dans sa
toilette sobre, aux teintes assez sombres egayees seulement par
1'entre-deux jaune d'un pull-over, et avec le charrne que donnent
ii son visage des sourcils arques, l'eclat discret des pendants
d'oreilles et les deux ondes brunes d'une chevelure retombante,
parail faite pour avancer dans la vie avec certitude et serenite,
inspiratrice d'un amour fidele et un peu secret plutöt que de
turbulentes passions ; l'autre, assise nue devant une draperie
rouge qui exalte la chaude generosite de sa chair, s'offre comme
la proniesse d'une profonde ivresse de vivre. Or nous savons
lout de suite que la realite est autre : sous son chapeau gris, la
jeune femme a un visage triste, comme ferine sur un douloureux
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secret (deception, solitude, ou inanite de vivre dans un monde
promis ä la decrepitude ; et le modele, sans sourire, a beau
tourner le dos, il n'ignore pas que derriere lui, sur la table
encombree, il y a ce masque blafard qui, par-dela toute trom-
perie, annonce dejä celui de la mort... On commenterait dans le
meme sens plus d'un paysage, route de banlieue, port espagnol
ou norvegien, marche tessinois, oil l'on retrouve, simultanement,
une saveur qui vous donne envie d'y vivre et une sorte de
tristesse diffuse qui est comme le deuil essentiel de la vie qui passe.
La peinture, pour Adrien Holy, c'est, au-delä des apparences
visibles, un climat de l'äme.

Et ceci m'amene ä dire deux mots encore de la symbolique
des couleurs dans cette peinture. Rimbaud donnait des couleurs
aux voyelles ; et de savantes etudes ont demontre qu'il ne s'agis-
sait pas d'une boutade gratuite mais bei et bien d'une realite, ä

la fois rhetorique et spirituelle, fort precise dans l'esprit du
poete. Pour Adrien Holy, ce sont les couleurs qui evoquent,
signifient, symbolisent des sensations, des sentiments, voire des

concepts. Mais, loin de recourir dans ce domaine ä quelque
discutable esoterisme, le peintre s'en tient au sens le plus logique,
et parfois meme conventionnel, des couleurs : par exemple, si
le blanc est joie, clarte, purete, le rouge marquera aussi bien le
feu, la passion, l'emportement que l'euphorie ou l'optimisme.
Ainsi, dans le portrait au chapeau gris que j'analysais tout ä

l'heure, le fond se partage-t-il entre un rideau rouge sombre
et un pan de mur verdätre ä peine eclair^ qui m6nagent dans
leur intervalle un passage obscur, — tout comme le monde ou
nous vivons n'est qu'un incertain chemin entre de tristes
passions et de ternes espoirs...

Ces quelques notes eclairent, tant bien que mal, quelques-
unes des particularites qui font la profondeur de l'art pictural
d'Adrieri Holy. II importe encore d'en souligner l'abondance et
la generosite.

La production du peintre est grande. Marquee par une
remarquable continuity d'intentions et de style, eile n'en affecte
pas moins des formes diverses : toiles, gouaches, lithographies,
decorations murales, decors de theatre, affiches, illustration de
livres. Si les toiles y sont en nette majorite, aucun des autres
genres — meme seulement episodique, comme les decors de
theatre — n'est negligeable. Mais plus revelateur encore que ce
classement par genres m'apparait un recensement, meme incom-
plet, des themes de predilection de l'artiste.
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L'un d'eux est ce qu'on pourrait appeler le monde de l'illu-
sion ou l'envers du decor : coulisses et figurants de ce theatre
que le peintre affectionne, clowns, baraques et foules des fetes
foraines, — ä quoi je joindrai, par une appreciation toute per-
sonnelle, ces coins d'atelier oü s'entassent dans une disparate
emouvante les tableaux acheves, les esquisses, les accessoires de
la pose... On comprend l'attrait qu'exercent sur Adrien Holy ces
etres et ces lieux : il y a la comme un double jeu de resonances,
puisque derriere la feerie factice et derisoire, d'oii ne nait qu'un
plaisir fugace et dejä melancolique, on retrouve le vrai visage
de la vie des hommes, triste, douloureux, inquiet, mais que pour-
tant nous poigne le besoin d'eclairer ces choses trop fragiles du
bonheur de la duree...

Et puis il y a, presence inspiratrice par excellence, la femme.
Paree, deguisee ou nue, eclatante ou modeste, ä sa toilette ou
dans l'intimite de l'amitie, eile est ä la fois proche et myste-
rieuse, livree apparemment sans defense et cependant hors
d'atteinte. Car toujours, ou presque, son expression ou son
attitude temoigne qu'elle vit dans un monde auquel elle n'adhere
pas entierement : au-delä des apparences, des gestes, des paroles,
quel vide ou quelle absence eprouve-t-elle Le portrait, pour
Adrien Holy, est l'occasion d'une quete psychologique ä la fois
impitoyable et apitoyee.

Le paysage, lui aussi, tient une grande place dans l'inspira-
tion du peintre. Et je devrais dire le paysage humanise. Je n'en
connais guere, en effet, oil l'homme ne soit pas present, directe-
ment ou indirectement : ce panorama des toits d'une grande
ville, il est tout entier ceuvre humaine ; tel site genevois, des
maisons et des ponts l'encadrent ; dans Le port d'Ascona,
c'est pour cet homme qui nous tourne le dos que les barques
bercent dans l'eau leurs reflets au large de la jetee ; et dans ces
scenes de rues ou de marche, au Tessin ou au Portugal, ce sont
les groupes humains qui prennent la premiere place, merveil-
leusement divers d'attitudes et de coloris et pourtant si frater-
nellement semblables dans leur destin ä mi-chemin du bonheur
et du drame.

II n'est pas jusqu'aux natures mortes, d'ailleurs plus souvent
traitees comme des elements d'autres tableaux que pour elles
seules, qui n'altestent ce souci de l'humain : l'assemblage meme
des objets qui les composent ne peut etre que le fruit d'un choix
et d'une volonte d'homme, l'aveu de certaines preferences. Et
c'est peut-etre ici que se revele le plus immediatement une des
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preoccupations essentielles de son oeuvre, qu'Adrien Holy defi-
nit comme le desir d'« anoblir le quotidien ».

J'ai conscience de n'avoir qu'imparfaitement servi, en la
commentant de la sorte, l'ceuvre d'Adrien Holy. Heureusement,
eile se defend assez bien toute seule J'espere pourtant avoir su
faire ressortir par quoi cette peinture est digne d'emouvoir et
d'attacher : parce que, lucide et cependant fervente, eile noue
amitie avec les etres et les choses, nous restituant dans une
verite durable et exemplaire leur verite fragmentaire et passa-
gere. C'est bien la vie dans sa totalite qu'Adrien Holy veut expri-
mer, et en artiste ä qui rien d'humain n'est etranger. II rejoint
par lä tous ceux, ä travers les ages, qui ont connu ce haut et
noble desir d'edifier, avec des scrupules d'artisan, une representation

ideale de la nature, en se defendant de l'imiter platement
mais sans se refuser de la moquer parfois, en la voulant non
seulement plus belle mais plus conforme au coeur des hommes.

Francis BOURQUIN

CEuvre

A. Holy evalue son oeuvre ii plus de 2200 toiles, gouaches, dessins,
fresques, etc.

Prix, distinctions, commandes

1939 Remporte le concours organise par la Legation de Suisse en
France pour une decoration murale a l'asile suisse de Paris.

1941 Premier prix de peinture de l'Armee.
1950 Realise, apres concours, une grande decoration murale ä l'ecole

Trembley, ä Geneve (Theme : « Les quatre elements »).

1956 Grande fresque ä l'eglise de Grandfontaine (Sujet : « La resur¬
rection »).

1957 Premier prix pour la decoration murale de la nouvelle Maternite
de Geneve.

Expositions

A. Holy a expose regulierement au Salon des Independants, au
Salon d'automne et au Salon des Tuileries jusqu'en 1939 ; il parti-
cipe ä toutes les expositions nationales suisses et ä celle des P.S.A.S.
II a ete associe ii d'autres peintres lors d'expo'sitions a La Haye et
Strasbourg (1934), ä la Galerie Barreiro et en Hollande (1937), au Petit-
Palais (1938), ä Kaunas (1939), ii Winterthour (1940), ä Bale et Paris
(1941), ii Berne (1944), ä Saint-Gall (1946), ä la Galerie Charpentier
(1948), ii Thoune (1951), ä Lucerne et Berne (1952), ä Lugano (1955),
etc. Les expositions particulieres ont ete nombreuses, annee apres
annee, ä Paris (Galeries Cheron, Marseille, Zak, Druet), ii Oslo (Galerie
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Blomquist), ä Berne (Kunsthalle, Galei'ie Verena Müller), ä Zurich
(Galeries Aktuarius, Wolfsberg), ä Chicago, ä Lucerne, ä Geneve
(Musee de l'Athenee, Galerie Motte), ä Saint-Imier, ä Lausanne (Galeries

du Capitole et de La Vieille Fontaine), ä Payerne (Galerie Vean-
dre), ä Bäle (Galerie Bettie Thommen), ä Winterthour (Galerie A.B.C.).

Musics et collections

On trouve des tableaux d'A. Holy dans de nombreux musees
suisses (Neuchätel, Glaris, Lucerne, Saint-Imier, Aarau, Saint-Gall,
Geneve, Rorschach, Thoune, Winterthour, Lausanne) et etrangers
(La Haye, Jeu-de-Paume et Petit-Palais de Paris, Strasbourg, Boymans
de Botterdam, Amsterdam, Kaunas). En outre, beaueoup de toiles figu-
rent dans des collections particulieres ou ont ete acquises par la
Confederation, des gouvernements cantonaux (Zurich, Tessin) et l'Etat
fran^ais.
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A. Holy, «Figurantes», 120 X 97 cm., 1948 (Photo M. Vaux, Paris VI")-







JOSEPH LACHAT

On ne vöit bien son pays que de loin. Ramuz n'a reconnu
son Lavaux qu'ä Paris. On decouvre mieux les terres d'ailleurs.
Et il n'est point surprenant de constater que les meilleurs inter-
pretes du sol jurassien sont d'origine alemanique.

Jean-Frangois Comment, il est vrai, s'est inspire de la foret
d'Ajoie, mais ses cycles les plus remarquables, il les a puises dans
les eaux.

Joseph Lachat pourrait faire exception, si nous avions la
chance de le convaincre. Cet insatiable fut si vagabond — ses

etapes si deroutantes — que nous aimerions le voir un jour
planter son atelier ä Reclere ou ä Bourrignon.

Pourquoi pas Qui a longuement bourlingue peut retrouver
sa terre et la considerer d'un regard neuf. Ce serait alors pour
nous tous une merveilleuse aventure, car le Jura aux visages
multiples n'est exprime que partiellement et il se preterait sou-
vent ä singuliere matiere picturale.

Nous avons parle d'aventure. Nul n'est plus proche d'elle
que notre compatriote. II nait ä Moutier en 1908, fait ses classes
ä Delemont ou son pere a transports ses penates. Devient peintre
en bätiment et conservera de cette experience le goüt du brassage
des couleurs. Cette espece de chimie empirique pleine d'embü-
ches, de mysteres, d'aleas, de hasards et de joies permet parfois
la decouverte de nuances inattendues. II saura aussi la beaute
d'une muraille, meme nue — surtout nue — ä laquelle Partisan,
par son metier, sa conscience et son adresse confere souvent une
sereine noblesse.
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On connaft des pays privilegies — certaines regions d'Italie,
par exemple — oü chacun sait de naissance que la plus timide
fagade doit etre belle avant que d'etre utile. Nous l'avons parfois
oublie. Et des artistes comme Joseph Lachat veulent et savent
nous le rappeler.

A dix-neuf ans, c'est la grande decision : il faut etre peintre,
sans complement. Suivre les cours des ecoles d'art (ä Buxtehude,
ä Hambourg). Puis ä Berne, ensuite ä Bäle, oü les Bodmer,
Muller, Fiechter ou Knöll donneront ä l'artiste ce certain levain
qui doit fermenter. Car il serait faux de pretendre peindre sans
posseder d'abord les recettes complexes d'un metier serieux. La
guerre venue, Joseph Lachat possede ce bagage technique.

Metier serieux, ai-je pretendu.
Ceux qui pensent encore que l'art contemporain est gratuit

ou facile, desordonne ou simplement fantasque ne savent pas
combien cherement il fut acquis ; conquis. Et l'Histoire dira
peut-etre qu'il fut l'objet de la recherche la plus meditee, la plus
concertee, la plus mürie de 1'ere chretienne.

Mais ceci n'est que parenthese.
L'aventure se poursuit done. Joseph Lachat, comme maint

artiste, eprouve la faim des ailleurs. II y va d'abord timidement
— en Jurassien — et s'installe au Tessin oü le Malcantone le
voit avide de soleil et de clartes nouvelles. Au cours des periodes
de service militaire, il presente ses ceuvres ä des expositions
auxquelles participent aussi Giauque, Fleury, Coghuf L

En 1947, il est ä Geneve. Car, parfois, l'aventure prend le
ton des contes de fees. C'est evidemment rare. Jugez toutefois :

Joseph Lachat retrouve Nicole Martin (ancienne camarade
de la « Gewerbeschule » bäloise). L'histoire se poursuit done ä

deux — toutes preoccupations materielles bannies.
Nombreux voyages d'etude et d'inlassable curiosite

(Florence, Rome, Sienne, Paris, Ravenne ou Venise).
Puis on se decide en commun ä parcourir 1'Afrique. Non pas

l'Egypte ou l'Algerie Mais le pays qui va de Mombasa au littoral
du Togo. Ce periple dure dix-sept mois. II s'effectue en camion-
nette Ford oü babille David, un premier-ne qui n'a pas une

1 Joseph Lachat a fort peu expose ; ces manifestations l'ennuient.
Signalons toutefois celles-ci :

1956 Alicante.
1959 Geneve, musee de l'Athenee (groupe de peintres et sculpteurs

jurassiens).
1962 Moutier.
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annee. Le couple reside quelques semaines sur les rives du lac
Kivou. Puis il traverse la foret tropicale (souvent en quete de
bois etranges et merveilleux pour les sculptures de Mme Lachat).
II est regu et acclame par les Pygmees qui l'adoptent. Ce sont
des souvenirs qui marquent et oü l'optique d'un peintre s'epure.
Imaginez les nuits passees ä l'oree de la brousse oil resonne sans
fin le tam-tam indigene. En face, l'immense solitude. Et tout au
fond de l'horizon, cette inquietante ligne rouge : les savanes en
feu. Comment ne pas etre trouble par cet aspect cosmique de la
croüte terrestre Comment ne pas y former sa palette

Au retour, l'Espagne : traversee fatigante. Mais des visions
subsistent; l'image de contrees depouillees, transparentes et
miraculeusement pauvres.

Permettons-nous une seconde parenthese.
Beaucoup d'artistes contemporains peignent ou ecrivent

pour les desherites. Ceux-ci ne le voient pas et ne le sauront que
demain. Pourtant II importe ä present de redonner noblesse aux
metiers les plus humbles, de rendre confiance ä Partisan le plus
obscur, de fortifier les racines de l'homme, ä l'heure meme oü
celui-ci s'efforce — litteralement — de perdre pied.

II faut conferer ä l'objet, comme aux temps des guildes et
des hanses, sa grandeur, sa dignite. Non seulement ä l'objet, mais
ä la matiere meme.

La terre et le sable sont beaux. Le rocher nu n'est pas aride.
La plus secrete mousse veut en fin qu'on l'admire. L'outil use
qu'a forge la main humaine, bien qu'abandonne, peut encore
temoigner de son utilite, de sa fidelite.

II convient ä nouveau que nous aimions les choses dans leur
simplicity, leur realite quotidienne, leur « vertu domestique ».

Paul Eluard n'a rien voulu d'autre : une poesie ä ras de terre.
Et Braque Accepter que la table ou la chaise boiteuse soient
presentes et belles, parce qu'on les adopte, parce qu'elles vous
assistent.

Joseph Lachat eprouve confusement qu'il est ou qu'il sera
toujours digne de la pauvrete.

De retour ä Geneve, il peint, comme le veut son destin.
Infatigablement. Mais c'est une periode sans espoir. La voie est
difficile qui conduit ä l'expression personnelle, ä la maitrise,
l'epuration. II faut, chaque soir, detruire ce que l'on fit le jour.
Defricher ses propres sentiers. Se debarrasser des formules.
Decanter. Simplifier. Viser ä l'essentiel. Cet effort permanent,
nul autre que le createur ne peut vraiment en determiner la
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demarche, en comprendre les epreuves. A Geneve, Lachat s'exas-

pere. Les decors sont trop humanises. II faut retrouver une cer-
taine Espagne, son soleii net et la cruaute meme d'horizons
sans fioritures.

Alicante, ancienne colonie grecque, est la ville que l'on elit.
La famille y vit cinq ans et c'est ici que reellement s'affirme
la maturite. II convient de se depouiller. De refuser l'episode.
D'accepter que notre siecle a tout Photographie, que les cartes
postales sont plus vraies, plus « belles » que nature ; que l'artiste,
par consequent, n'a plus d'autres ressources que de dire sa ten-
dresse pour une aile d'oiseau, le grain d'une terre labouree, les

gris etrangers d'une pierraille, les reflets du ciel sur la boue.
Pour Joseph Lachat, il n'y a plus rien d'autre ä peindre sur

le globe.
En somme, l'evidence, la certitude ne prennent source

qu'ici. Elles sont le resultat d'une longue demarche interieure,
d'une patiente exigence, malgre l'impatience des etapes succes-
sives. Elles sont faites, jour apres jour, de renoncements, de
sacrifices, d'austerite.

Cette dure experience se marque. Et tout d'abord sur le
visage. Observez celui de Lachat.

II a les rides d'un paysan qui sait depuis des siecles que
l'obstination seule permet de subsister. Mais autour des levres
nettes — passionnees — combien de traces marquant l'achar-
nement, les deboires, la solitude, l'enthousiasmante lutte qui conduit

un jour ä l'apaisement. Et dans le regard que d'espoirs et
de juvenile etonnement

Cette experience conduit egalement notre compatriote ä de
nouvelles convictions : le XXe siecle et ses rythmes mordants
— «les villes que j'ai vues vivaient comme des folles » — impo-
sent au createur un profond besoin d'evasion, de liberte.
L'univers sans limites que propose l'art non figuratif est souvent
seul capable de le combler. Ce n'est point snobisme ou facilite.
Mais un aboutissement logique, un imperatif. L'unique vraie
richesse qui nous reste peut-etre est cette faculte de nous dfifaire
des contraintes.

Le poete a toujours precede le savant. A 1'heure ou celui-ci
se rend maitre de l'espace, l'artiste a bien le droit d'exprimer sa
vision cosmique du monde. II ne s'agit pas d'ignorer la nature.
Au contraire. Elle seule sollicite notre quete. Et peu importe
qu'elle soit revue ä 1'oculaire d'un telescope ou d'un microscope.
Elle reservera toujours ses surprises, ses mysteres, les emou-
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vantes lueurs de sa pulpe. Et le peintre a le droit de l'observer
ä neuf.

Pour l'instant, notre ami detruit cent toiles qui dejä auraient
pu consacrer un talent — et que maints collectionneurs se
seraient arrachees.

Mais voila l'homme : intransigeant ; d'une probite desespe-
rante ; dedaigneux des compromis, des demi-mesures, de l'oppor-
tunite, de la gloire ou du simple renom. C'est un isole que les
cenacles n'amusent pas, qui hait le protocole et qu'eloigne le
faste. L'aventure interieure sera toujours la plus ardente, la plus
bouleversante. L'artiste qui accepte de recreer le monde n'a cure
des decors et de la consideration.

En 1959, de retour ä Geneve, Lachat construit finalement sa
maison. II y met lui-meme la main et prevoit deux vastes
ateliers : un pour sa fennne, muni de palans complexes destines au
maniement des sculptures pesantes. L'autre pour lui.

Mais comment etre « de Geneve » 2 lorsque tout vous jette
au-devant de ce que l'homme n'a pas frelate : la neige vierge. un
beau matin, l'eau des sources, la pierre sans appret, la terre
abandonnee... Cette villa fervemment meditee, sitot construite est
abandonnee. Ni eile, ni lui ne seront des « assis », selon l'expres-
sion de Rimbaud.

La famille monte ä Vercorin et y vit pendant une annee.
C'est periode faste. L'artiste bondit sur la toile, veut y mesu-

rer sa joie, y plaque cent eclats ; ses tableaux sont denses, ener-
giques. La pfite epaisse et sensuelle temoigne de sa fougue.

II n'est pas question, bien sür, de « faire » des chalets pour
touristes. Mais la plaine est la-bas. On la voit de haut. Et ce
carrelage donne matiere picturale sans cesse fluctuante ;

toujours equilibree.
Ce « balcon du ciel » offre par ailleurs les multiples accords

des nuages flottants sur les cimes, de ceux qui marbrent le
rocher ou qui moussent sur la vallee. Le peintre s'inspire de ces
contours sans fonction, de ces hasards, de ces voyages incons-
cients. II devient informel. La neige fondante, l'eboulis, tout est
digne d'etre sauve.

Mais Vercorin n'est encore qu'une escale. Les trois enfants
ont grandi. II faut songer ä leurs etudes. Sion s'y prete et c'est
ici que depuis deux ans s'est etabli notre concitoyen.

2 Le Musee de Geneve a acquis une mosalque et une toile de
Joseph Lachat.
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L'atelier C'est la dependance d'un couvent abandonne. Les
freres redemptoristes ont naguere transplants ici des arbres
rares, des buissons curieux. Au dehors, tout est luxuriance. Dans
la piece, tout reste silence.

Joseph Lachat et sa femme travaillent ainsi, en cenobites,
n'echangeant que de rares paroles.

Notre peintre a trouve l'apaisement. II aborde enfin sa toile
sans detresse, sans impatience. En mystique.

Les ocres, les terres d'ombre temoignent de sa soumission ä
la plus sobre humilite.

Mais quelle richesse d'invention, quel sens de la matiere Et
combien la transparence que permet la dispersion acquiert, chez
lui, de densite

Si nous pouvions le voir un jour dresser son chevalet ä

Lugnez ou ä Soulce, brosser une fresque ä Develier, composer
une mosaique ä Montignez ou ä Moutier, quelle fierte serait la
nötre

Robert SIMON
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ALBERT SCHNYDER
peintre du Jura

En un temps oü l'art vise ä un absolu de purete et trouve
dans le refus d'etre quoi que ce soit l'epanouissement de sa vocation

essentielle, on s'etonne qu'un peintre, riche de tous les dons,
reste fidele ä une certaine vision et ä une certaine technique
figuratives, et cede presque toujours aux seductions d'un meme
type de paysage. C'est le cas, on le sait, d'Albert Schnyder, qui
passe ä juste titre pour le « peintre du Jura » et qui l'est en
effet, tant par origine que par election. Des qu'il eut quitte les
ateliers pour bätir le sien, c'est ä Delemont, au coeur de son pays
qu'il revint s'installer, et c'est en rayonnant autour de ce centre
qu'il a trouve ses sujets — vallee de la Birse, cours de la Sorne,
villages d'Ajoie, plateau des Franches-Montagnes — et la ten-
tation d'installer sa peinture dans un Systeme de formes immua-
bles. II y a trente ans qu'en peignant les memes paysages, il
nous offre les meines occasions d'admirer l'immense fertilite de

son energique talent.
Qu'on prenne garde toutefois de confondre Albert Schnyder

avec le peintre attache ä fixer le pittoresque local d'une region
et qui ferait des fermes, des hameaux, des montagnes de chez
nous ce que l'aquarelliste de trottoir fait des places de
Montmartre ou des quais de la Seine. Pour Albert Schnyder, la nature
n'est jamais un recueil de compositions toutes faites ; eile est,
selon la haute formule de Delacroix, un dictionnaire. Elle n'est
pas pain benit pour la facilite, mais source et motif pour une
inspiration travaillee et savante. Aussi ne surprendrez-vous
jamais le peintre ä son chevalet devant un bord de riviere
ou sur la place du village. De rapides esquisses crayonnees lui
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suffisent pour recreer ensuite, dans la serenite de l'atelier, la
serenite d'une nature transposee selon les lois d'une pure har-
monie formelle et coloree.

Le constructivisme n'etait pas invente que, depuis long-
temps, Albert Schnyder en vivait et en appliquait les principes,
tant l'imperatif d'une peinture solidement construite et structured

parlait fort en lui. II y a bien des manieres de regarder
un paysage. Les uns, suivant la legon de Poussin, l'idealisent en
lui conferant des proportions plus justes que les naturelles ;

d'autres, les realistes, se contentent de le rendre dans tout l'eclat
de sa durete ; les impressionnistes l'eparpillent en mille facettes
lumineuses ; les symbolistes lui ajoutent des significations
cachees ou des ressorts fantastiques. Pour Schnyder, le paysage
est avant tout une collection de plans, de lignes et de couleurs
qu'il s'agit de transporter sur la surface de la toile selon un
certain ordre et sous condition d'une harmonie, la plus parlante
qui soit. II opere, au sens propre, une re-creation. Et sans doute
toute grande peinture transpose-t-elle ä sa maniere la matiere
de l'univers, de fagon que la qualite de cette transposition donne
ä connaitre une personnalite et un style. Mais si l'art de
Schnyder se definit, ä l'egal de bien d'autres, comme la nature
plus l'homme, il faut reconnaitre qu'il existe, dans son cas, une
singuliere accointance entre cet homme et cette nature.

Si 1'on en excepte l'Ajoie, la vallee de Delemont et les rives
du lac de Bienne, le Jura est une terre sans amenite, traversee
de montagnes paralleles entre lesquelles se nichent des depressions

etroites, au climat dur. Du nord au sud, des coupures
brutales, formant gorges, mettent ä nu le gris des calcaires vertigi-
neux surplombant la route, la voie ferree et la riviere. A l'ouest,
le haut plateau des Franches-Montagnes etend ä l'infini ses pätu-
rages deserts que ponctuent, de loin en loin, le cierge noir d'un
sapin isole ou l'eclat brutal d'un mur de ferme. Pays solidement
construit, sans inutiles fioritures. Le flanc des montagnes laisse
souvent apercevoir l'affleurement des couches geologiques, qui
parlent ä l'esprit de structure et de permanence. A 1'horizon, les
lignes sont nettes et forment barrage contre les vents venus
d'ailleurs. La lumiere tombe ä pic dans des espaces clos, fait
virer au noir le vert des forets, au vert cru le vert des herbes,
au blanc cru la chaux des fagades. Le sol est structure horizon-
talement par la succession des champs, des pätures, des forets
qui s'etagent du fond de la vallee au sommet des montagnes.
Nature resistante, qui invite ä trouver un style ä sa mesure.
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Le peintre regarde ce pays et le trouve fait ä la juste hauteur

de son attention et de son exigence. Cette terre solidement
posee dans son existence verte et rocailleuse appelle un peintre
qui ait les dons de la lenteur, de l'epaisseur, de la solidite. Ce

sont les vertus memes d'Albert Schnyder. Un homme au carac-
tere entier et sür, dont toute la vie fut un exemple de recherche
courageuse et obstinee, dont le talent solitaire a müri lentement
selon les lois d'un genie econome et certain. Son atelier de Dele-
mont est ä son image : austere et sobre. Quelques toiles en
travail, retournees contre le mur, quelques reproductions des chefs-
d'oeuvre aimes, Breughel, Conrad Witz, Utrillo, Braque, la Pietä
d'Avignon. Aucun bric-ä-brac, partout l'image de l'ordre voulu et
de la discipline observee. Ce serieux essentiel se retrouve heureu-
sement dans le metier du peintre qui recompose ici touche par
touche, selon sa memoire ou son carnet de notes, les paysages
de son coeur. Son genie de la forme solide s'accorde merveilleu-
sement avec les formes solides de la terre jurassienne, son sens
de la couleur dure, avec les couleurs crues du paysage, son sens
de la stabilite, avec la lumiere statique des hauts plateaux. II
existe ainsi une bienheureuse coincidence entre le gönie du pays
et le genie du peintre, qui explique que Schnyder ait pu se con-
tenter presque toujours du meme sujet.

On a tot fait de repeter qu'en peinture le sujet n'est rien.
II est evident, tout le monde en convient, que la valeur d'une
toile est totalement independante de ce qu'elle represente et
qu'un barbouilleur ne fait qu'un navet en peignant la fee
Viviane, tandis que Cezanne tire un chef-d'oeuvre d'une simple
pomme. La caution de la ressemblance n'est done d'aucune uti-
lite ni d'aucune signification pour le peintre, de sorte que la
peinture a pu se croire sauvee du moment qu'elle ne repr^sen-
tait plus rien. Elle oubliait seulement que la purete absolue dont
eile fait aujourd'hui sa regle — et aussi, helas sa mode — tend
ä etablir la jouissance esthetique ä un niveau proprement
inhumain. Sans doute nous offre-t-elle toujours des couleurs et
des formes qui caressent agreablement en nous un certain sens
de l'harmonie gratuite, mais eile n'est plus signe de rien. Elle
est peut-etre nourriture pour l'ange qui sommeille en tout
homme, mais elle refuse sa part ä la bete. Or la plupart ne
vivent pas dans la septieme sphere celeste, mais sur leur bonne
grosse terre bornee, entoures d'etres familiers, de paysages
connus, d'animaux domestiques, d'liorizons quotidiens. Beau-
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coup pensent ainsi que 1'art ne perd pas son temps quand il
l'emploie ä magnifier, ä celebrer, ä immortaliser l'ensemble des
etres et des choses qui forment notre univers reserve et ä douer
d'un certain signe absolu tout ce qui est menace de perir par
faiblesse ou par hasard. J'aime que l'artiste me rende, soustrait
aux vicissitudes naturelles, un fragment de ce qui m'est donne.
La peinture, disait un grand peintre, est delectation. Assurement
cette delectation peut s'exercer ä propos de lignes et de taches
entremelees. Elle peut s'exercer aussi bien, sans deshonneur
pour le peintre ni pour l'amateur, ä propos de sujets precis
constituant, plutot qu'un monde abstrait eclaire par l'astre glace
de la Beaute pure, le monde des realites charnelles auxquelles
l'homme reste attache par toutes ses fibres et par tous ses reves.
L'epidemie non figurative qui atteint presque toute la peinture
actuelle correspond ä une crise aigue d'art pour l'art ; une nou-
velle generation la fera sortir de ces tenebres, qui sont, dit-on,
ä l'image de notre monde atomise, pour la rendre ä une vocation

plus optimiste. Elle redeviendra symbole de tout ce

qu'aiment les homines et « sacralisera » toute chose creee.
II est vrai que la peinture, dite avec mepris figurative, ne

va pas sans malentendu. Sur dix amateurs qui s'arrachent les
toiles de Schnyder, huit achetent un tableau des Franches-
Montagnes, et deux peut-etre une toile de Schnyder. Si dans
l'absolu seuls ces deux derniers ont raison, les huit autres ne
sauraient etre condamnes trop legerement, sous pretexte qu'ils
demandent ä la peinture de leur fournir une figuration d'un
coin de terre pour lequel ils ont de l'amitie. J'observe que beau-
coup ne s'irritent point de ne pas trop demeler, dans les Venus
du Titien ou de Giorgione, dans les baigneuses de Renoir ou les
danseuses de Degas, la part du sujet de la part de l'art. On
suppose — avec raison — que le sujet tient au cceur de l'artiste,
que sa vision s'opere ä travers des formes qui ne sont pas
n'importe lesquelles, mais celles qui lui sont les plus essentielles
et les plus cheres. Imagine-t-on ce qui manquerait ä Ingres sans
ses odalisques, ä Delacroix sans ses chevaux de bataille, ä Dau-
mier sans ses bourgeois, ä Breughel sans ses paysans, ä Chirico
sans ses architectures, ä Claude Gellee sans ses ports de mer, ä

Rouault sans ses clowns De meme c'est dans le paysage de

type jurassien qu'Albert Schnyder s'est realise le plus pleine-
ment. C'est une chance pour nous, Jurassiens, que cette
rencontre ait eu lieu. C'est grace ä eile que les paysages de notre
patrie ont enfin acquis leurs lettres de noblesse artistiques.
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Cette louange du sujet ne se justifie, bien entendu, que si
ce sujet est domine et depasse par une technique. Celle de

Schnyder demeure en apparence traditionnelle. Teintes plates
distributes en formes nettes, souvent ceinturees d'un cerne,
comme chez le jeune Gauguin. Mais Gauguin etait alle aux
antipodes chercher le secret d'une vision nouvelle ; apres lui, beau-

coup prefererent decouvrir simplement en eux ou autour d'eux
l'art de coucher l'objet ä plat sur la toile, selon la regle des deux
dimensions. D'oü l'importance, chez Schnyder, des elements
horizontaux et verticaux, toujours fortement presents, toujours
savamment equilibres. II y a lä un nouveau Systeme d'equiva-
lences dont notre artiste, sans doute, n'est pas entierement
l'inventeur, mais qu'il a recree et qu'il a fait sien par la
Constance de la pratique et par l'originalite des elements mis en
ceuvre.

La solidite de l'oeuvre de Schnyder tient au fait qu'il a

trouve, apres d'autres, certes, dont il renouvelle les ressources
— Cezanne, Vallotton, Utrillo, Gromaire — le secret d'une
forme d'expression plastique qui lui permet de traduire direc-
tement les fortes sensations qu'il ressent devant un certain type
de paysage. II me semble que chez lui, comme chez Van Gogh,
par exemple, le point de depart est une emotion coloree. Les
exclamations qu'arrache ä Van Gogh la luminosite de la
Provence, et qui parsement ses lettres de l'epoque, il faut les chercher,

chez Schnyder, dans les croquis traces au hasard des

routes, et qui portent souvent des indications nettes de
Couleurs : gris-bleu, vert tres fonce et froicl, rouge, jaune, ou bien,
deux fois sur le meme dessin : vert feroce.

Schnyder est essentiellement peintre. Son dessin appelle la
couleur. C'est un dessin de bätisseur et d'architecte, au trait
appuye, sans grace inutile. Le dessin est necessaire et present
en ce qu'il represente l'ossature de la future toile : il ordonne
les sensations et la distribution des signes sur la toile.

Les impressions dont part l'artiste sont des impressions
de force, de statisme et de solitude. II opere, ä partir d'elles, une
transposition qui supprime le pittoresque au profit de 1'eternel,
bannissant toute spontaneite et toute anecdote. Ne subsistent,
dans leur parfaite harmonie, fruits d'une lente maturation, que
des creations plastiques qui chantent sans doute le souvenir de
quelque chose (c'est pourquoi nos huit amateurs de tout ä l'heure
n'avaient pas tout ä fait tort), mais qui le chantent en elles-
memes et pour elles-memes. Albert Schnyder n'est pas un grand
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peintre pour s'etre arrete de preference ä des motifs jurassiens,
mais parce que, chez lui, ces motifs locaux se font oublier au
profit de la qualite expressive indeniable des formes, des plans,
des lignes et des couleurs. Schnyder depasse constamment son
sujet parce qu'il ne nous le raconte pas, mais parce que, par le
truchement de ces sujets, il ouvre en nous les mysterieuses voies
de la contemplation esthetique. Sa peinture ne fait pas penser,
n'accroche pas en nous des souvenirs de promenades ou d'his-
toire — eile nous eveille ä la beaute de la terre que nous
habitons.

Devant les toiles d'Albert Schnyder, aux larges aplats
d'email, aux ciels ecrasants, aux teintes sombres et chantantes,
nos yeux s'ouvrent comme pour la premiere fois sur des

paysages que l'accoutumance nous interdisait de voir reellement.
L'artiste nous transporte aux premiers jours de notre univers
et invente, ä notre usage, un premier printemps, un premier
regard. Les choses sont toutes neuves dans sa creation, aussi
bien les vieux sapins ronges par le temps que les murs crou-
lants qui cernent les päturages de leur vaine geometrie. La mon-
tagne aussi est d'un bleu tout neuf, et rien encore ne bouge dans
la maison aux parois blanches qui abritera la premiere famille.
Meme les chevaux sont des chevaux de paradis, ä peine etonnes
de tant d'herbe sous leurs naseaux et de tant d'espace sous leurs
sabots. Notre monde n'avait pas encore trouve de createur, et
l'artiste est venu nous le mettre sous les yeux, accordant ä nos
paysages les plus quotidiens leur juste poids originel, la parure
immuable de leurs couleurs tranchantes, l'harmonie equilibree
de leurs horizons, leur part de terre et leur part de ciel. Aussi
ses fermes sont-elles eternelles — comme des rochers.

Pierre-Olivier WALZER

Notice
Albert Schnyder est ne ä Detemont, le 9 septembre 1898. Son

pere, de sonche alemanique, etait conducteur de locomotive.
Ascendances emmentaloises, artisanales et paysannes.

Apres des etudes primaires et secondaires dans sa ville natale, fait
un apprentissage de lithographe ä Berne (1914-1918). Frequente
ensuite l'Ecole des Arts et Metiers de Bale, oil deux excellents maitres
lui enseignent le dessin (Albrecht Mayer) et la peinture (Arnold
Fiechter). Les expositions de la Kunsthalle lui permettent de prendre
contact avec les ceuvres de quelques grands maitres, Delacroix, Corot,
Courbet, Rodin, Van Gogh, Gauguin, Cezanne, Matisse, Derain. Au
musee des Beaux-Arts, il se familiarise avec les chefs-d'oeuvre de
Conrad Witz, de Nicolas Manuel, d'Urs Graf.
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Albert Schnyder poursuivra sa formation de peintre ä Munich,
puis dans les principales capitales allemandes, specialement ä Berlin
oü il resta six mois, et oü il eut l'occasion de faire connaissance,
dans les galeries, avec l'avant-garde artistique, avec Picasso, Vlaminck,
Braque, les expressionnistes du groupe Sturm, avec Kokoschka et
Paul Klee. Aussi curieux de lecture et de theatre que de peinture. Ses

propres essais de cette epoque sont encore si incertains que l'artiste
en detruira la plus grande partie.

Automne 1924, retour ä Delemont. De 1925 ä 1927, se mesure
serieusement pour la premiere fois avec le paysage du Jura — « coriace,
mais magnifique ». Puis, nouveaux departs : Zurich, et surtout la
France, Provence, puis Paris. Decouvre l'ecole d'Avignon, Fouquet,
Uccello, les Le Nain, Chardin, et des modernes comme Gromaire,
Juan Gris, Dufy.

Des 1930, l'installation ä Delemont est definitive. II travaille avec
acharnement, sans se soucier de l'incomprehension que lui temoigne le
gros de ses compatriotes. Lie d'amitie fraternelle avec Werner Renfer,
le poete de Saint-Imier, aussi meconnu que lui, l'artiste et l'ecrivain
luttent pour faire triompher des formes d'art jugees alors revolution-
naires. II fallut vingt ans ä Schnyder pour s'imposer. Aujourd'hui
enfin, grace ä son admirable obstination dans le meme sens, ä son
refus de toute concession, son talent n'est plus discute, ses ceuvres
representent des valeurs süres.

II quitte assez souvent sa ville pour organiser ses expositions, pour
s'aerer, pour faire des voyages d'etude ä 1'etranger ; il a vu la plupart
des grandes villes d'art de l'Europe. II habite maintenant, sur la hauteur
des Adelles, un chalet rouge dont les chambres sont ornees d'admirables
dessins d'Auberjonois, et du meilleur Saint-Ursanne de Badiguet. Sa
femme, Helene, et son fils, Willy, apparaissent souvent dans ses toiles
de toutes les epoques. II expose reguliferement dans la plupart des grandes

villes de chez nous, specialement ä Zurich. II a eu l'honneur, en
compagnie d'Auberjonois, de representer la peinture suisse contempo-
raine ä la XXIe Biennale de Venise, en 1948.

Expositions, distinctions

Premiere exposition marquante : « Schweizer Malerei und Plastik»,
Zurich, 1941.

Pendant la guerre, expose a Bienne, Soleure, Bale, Winterthour.
En 1946/1947, ä Saint-Gall et ä Thoune.
Mars 1947 : prix artistique de la ville de Berne pour la Fete forciine.
1946 : participe ä 1'exposition « L'Art suisse contemporain », ä la

galerie Charpentier, ä Paris.
1948 : represente, avec Auberjonois, la peinture suisse contem-

poraine ä la XXIe Biennale de Venise.
1949 : grande retrospective ä la Kunsthalle de Bale, ä l'occasion

de son cinquantieme anniversaire.
1950 : importante exposition ä la galerie Wolfsberg, ä Zurich.
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1952-1955 : fresques ä la chapelle des Capucins ä Delemont, ä
l'aula de l'Ecole secondare de Bassecourt.

1956 : participe ä l'exposition « Peinture suisse contemporaine »,
ä Barcelone.

1959 : grande retrospective ä la Kunsthalle de Berne.
Les ceuvres d'Albert Schnyder figurent dans la plupart des musees

suisses, specialement Berne, Bale et Zurich, ainsi que dans de nom-
hreuses collections privees, dont specialement deux bernoises.

Bibliographic

Paul Hofer : Albert Schnyder. Verlag Benteli, Bern, 1948.

Georges Peillex : Albert Schnyder. Editions du Griffon, La Neuve-
ville, 1951.

Catalogue de la Kunsthalle, Bale, 1949.

Catalogue de la Kunsthalle, Berne, 1959 (Introduction de Franz
Meyer).

52









A. Schnyder, «Village ensoleille », 130 X 73 cm., 1956 (Photo Martin Hesse, S.W.B., Berne).
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