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Georges Peiilex Quelques chefs-d'oeuvre des
collections suisses

Une exposition comme celle du Palais de Beaulieu ä Lausanne
est inestimable par la qualite et le nombre des ceuvres, toutes
de premier plan, qui la composent. Puisant ses sources dans
les collections privees, eile permet ä chacun de voir ou
revoir des chefs-d'ceuvre celebres, dont l'importance se
mesure ä leur beaute et ä leur valeur historique, et qui sont
souvent peu accessibles. Mais beaucoup parmi les plus grandes

collections ont ete avec le temps ouvertes au public;
nombre de leurs pieces ont figure ä titre de prets dans de vastes
manifestations temporaires. Plus souvent encore, leur publica-
tion dans les livres et les revues les ont rendues familiäres.
Un interet qu'il convient de souligner dans l'ensemble reuni
ä Lausanne, c'est le nombre et la variete des preteurs, le

nombre des collections qui pour etre d'envergure relativement
modeste n'en sont pas moins constituees par des ceuvres re-

marquables, parfois acquises de premiere main, souvent aussi
encore jamais presentees au public. Ainsi, la liste est assez
longue des tableaux, des sculptures qui n'avaient jamais ete

exposes jusque-lä, et que les visiteurs, les critiques, les histo-
riens d'art auront ainsi le privilege de decouvrir et d'etudier
ä Beaulieu.
A cet egard, on peut souligner que les trois versions du « Juif»
de Chagall de la collection Im Obersteg ä Geneve n'avaient

pas jusqu'alors ete montrees ensemble au public, et que les

comparaisons que l'on peut ainsi faire entre ces trois portraits
inspires d'un meme theme sont du plus vif interet et apportent
en meme temps un tres haut temoignage de l'art chagallien.
On eprouve la meme vive curiosite pour l'ensemble des sculptures

de Degas qui proviennent de Zürich, Winterthour,
Geneve et Lausanne. Les charmants Boudin n'ont plus ete vus
depuis bien des annees; Maximilien Luce, Henry-Edmond
Cross sont pour beaucoup des pointillistes ä decouvrir. II n'est
pas jusqu'ä ce Pont-Royal de Pissarro, ce bouquet de roses de

Renoir, ces aquarelles de Cezanne, La Fille du Rat Mort de

Vlaminck (l'un des meilleurs tableaux fauves de l'artiste), ou

ces deux portraits de Jawlensky qui ne soient des revelations,
n'ayant jamais ete exposes, ou comme la Promenade au bord
de la mer de Gauguin, apparaissant pour la premiere fois au

public europeen, apres un long sejour aux Etats-Unis.
Emouvantes retrouvailles de chefs-d'ceuvre consacres, pas-
sionnante decouverte de chefs-d'oeuvre sortis de leur cachette,
ce sont lä les joies que reserve cette exposition. C'est sous ces
deux aspects egalement captivants qu'il faut la considerer.

Edouard Manet: Le ChifFonnier (1869).

Collection particuliere, Geneve

A la verite, ce grand tableau de Manet (195X 130 cm) a quelque
chose d'insolite. Entierement peint dans des grisailles, des

tons neutres sur lesquels jouent quelques reflets roses, respi-
rant un pittoresque un peu melodramatique, il s'integre mal ä la

fois dans l'ceuvre du peintre AeVOlympia et dans le mouvement

impressionniste. Or, ce n'est pas une oeuvre de jeunesse. II a

ete peint six ans apres le Dejeuner sur l'herbe, sept ans apres
Lola, et neuf ans apres La Musique aux Tuileries. Manet, homme
du monde elegant, amoureux de la femme et de son univers
sensuel et parfume, de la joie de vivre et des plaisirs ä la mode,

prodigieux createur d'harmonies aussi rares les bijoux rose
et noir...) semble avoir tout ä coup, par une surprenante
saute d'humeur, cherche le contre-pied de son goüt le plus
constant. Ce qui nous etonne ici, ce n'est pas le choix du sujet.
Manet s'est toujours montre curieux de types d'humanite fortement

caracterises, ainsi qu'en temoigne la rencontre avec le

boheme Collardet dont il fit le modele du Buveur d'absinthe que
refusa le Salon de 1859. Dans le Petit joueur de fifre, dans des

scenes populaires comme ie vieux musicien, Manet, s'il est
loin d'ignorer les sentiments les plus profondement humains,
reste cependant toujours beaucoup plus «peintre» et ne nous
habitue pas ä ce realisme sentimental qui fait penser aux

romances d'Aristide Bruant.
L'artiste avait rencontre le personnage ä Paris, dans ce qu'on
appelaitle quartier de la Petite Pologne, oü ils'en allait souvent
ä cette epoque et depuis une dizaine d'annees, ä la recherche
de types bien parisiens. II en fit ce tableau qu'il presenta au

Salon de la meme annee. Gagne peut-etre par le pathetique du

sujet, le peintre revient ä cette peinture sombre qui preluda
auparavant chez lui comme chez beaucoup de ses camarades,
ä la liberation de la technique, l'expressivite de la touche et la

montee des tons qui s'est affirmee chez tous les impressionnistes.

Une constante, cependant, une fidelite a. soi-meme; certaines

nuances de gris que l'on retrouvera ä maintes reprises dans

l'ceuvre du peintre.

1

Edouard Manet, Le Chiffonnier, 1869
Der Lumpensammler
The rag-and-bone man
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Claude Monet, Le grand saule ä Giverny, 1918
Die große Weide in Giverny
The great willow at Giverny
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Claude Monet: Le grand saule ä Giverny (1918).
Collection particuliere, Geneve.

Encore que jalonnee de chefs-d'oeuvre, il semble que la
premiere partie de la vie de Claude Monet ne soit qu'une longue
preparation ä la periode de Giverny (de 1890 ä sa mort en 1926)

oü son art atteindra aux extremes aboutissements de cette
revolution impressionniste dont il fut l'initiateur. Ayant achete
la propriete, il en organise, transforme le vaste jardin. Jus-
qu'alors, Monet se contente d'observer les effets de la lumiere
sur la nature en des lieux propices. A Giverny, il cree un cadre
naturel conforme ä sa vision, menage les conditions de ces
phenomenes visuels qu'il tient ä traduire sur la toile: il prepare
le motif. On sent lä toute la part creatrice d'un art qui, loin de

vouloir imiter, s'efforce d'asservir la nature elle-meme ä

l'expression d'une realite seconde. L'artiste construit un pont
japonais, les elans d'une Vegetation lyrique, fait construire un
bassin parce qu'il a toujours ete attire par l'eau - ce qu'il attribue

ä son enfance au Havre - et qu'il trouve dans sa mouvance
et la vie qui l'anime un merveilleux aliment ä son inspiration.
Cette exuberance vegetale et la piece d'eau qu'elle envahit ont
ete deux des principaux themes de Monet, et ceux qui, finalement,

lui ont inspire ses decouvertes les plus significatives. II

y eut les Nympheas, qui furent realises en trois series successives

et sont aujourd'hui celebres. Les premiers, vingt-cinq
toiles environ, furent peints entre 1889 et 1900. Puis un peu
moins d'une cinquantaine executes de 1903 ä 1909. II recom-
mencera l'annee suivante une autre serie d'etudes sur ce
theme, qui aboutira aux grandes decorations, commencees en

1916, achevees en 1923, qui iront ä l'Orangerie. Au long de

toutes ces etudes, la peinture de l'artiste s'eloigne toujours
plus de la litteralite du sujet pour ne retenir que ce qui sert au
but entrevu depuis tant d'annees: une peinture exprimant la vie

palpitante du monde dans le jeu des täches colorees d'har-
monies presque informelles. Parvenü au bout de sa route
Claude Monet apparait bien comme l'un des peres de l'art
moderne, au meme titre que Van Gogh, que Gauguin ou que
Cezanne, bien que dans une orientation differente. Claude
Monet doit etre considere comme le pere inconteste de
l'abstraction lyrique, bien qu'il n'en ait eu ni l'ambition, ni meme
le sentiment. C'est une chose qui decoule de l'observation des

faits, meme pour qui ignorerait l'hommage sans ambigui'te que
lui a rendu Kandinsky dans son «Regard sur le passe».
Au bord du bassin, l'artiste avait fait planter deux saules pleu-
reurs dont les longues branches bientöt baignerent et se re-
fleterent dans l'eau. Ces deux arbres eux aussi ont fait l'objet
de nombreuses etudes. Cette Version, d'une magniflque liberte
de facture et particulierement lumineuse, nous parait la plus
audacieuse des toiles de l'artiste presentees ä cette exposition.



343 Quelques chefs-d'ceuvre des collections suisses

Paul Cezanne, Draperie sur une Chaise, 1890-1900
Draperie auf einem Stuhl
Drapery on a chair
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Paul Cezanne: Draperie sur une chaise (1890-1900).

A Mme Walter Feilchenfeldt, Zürich

Qu'il compose une nature morte ou execute une scene de

genre avec des personnages, Cezanne a toujours accorde

beaucoup d'importance au volume et aux mouvements des

tissus drapes. Tapis, nappes, serviettes aux plis arranges ac-

compagnent les fruits et les tasses, dans les compositions
encore un peu conventionnel les des annees soixante, puis sous
des apparences differentes ä chacune des etapes de sa
carriere: volumes plus anguleux lors des experiences geometriques,

allant s'assouplissant avec les annees au für etä mesure

que le peintre se sent mieux maitre de ses moyens. Au moment
oü il peint ce vetement depose sur une chaise, il est parvenu ä

faire la synthese des aspirations qui l'ont si longtemps retenu

dans le dilemme de leurs contradictions. La geometrie est

sous-jacente, la construction toujours aussi rigide est dissi-

mulee, on pourrait dire plus dans l'esprit, la conception de

l'ceuvre, que dans les apparences. Cezanne a tout au long de

sa carriere pratique l'aquarelle, et c'est souvent ä travers cette

technique que l'on saisit le mieux le sens de ses recherches,
notamment l'elaboration de son style constructif. II veut
dessiner par la couleur, et s'efforce de limiter le trait ä la mine de

plomb ä une simple mise en place sur laquelle les täches feront

epanouir la forme.
Si, dans les paysages de la meme epoque, les aquarelles sug-
gerent les formes par d'aeriennes transparences, ici, il met au

contraire l'accent sur les volumes, sur les arabesques ap-

puyees qui dans des rythmes nerveux evoquentla vie etle
mouvement. Une teile aquarelle estä mettre avec d'autres qu'il exe-

cuta sur le theme de ses Joueurs de cartes, et ä rapprocher de

certaines versions ä l'huile de ce theme, mais aussi de

certaines natures mortes plus tardives encore, tout entieres axees

sur la meme composition pyramidale.
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Andre Derain: Bateaux dans le port (1906).
Collection particuliere, Berne

Les occasions de voir des tableaux de la grande periode fauve
sont rares. Le mouvement ne dura guere, chacun de ses anima-
teurs s'engageant rapidement dans une voie plus personnelle,
et les collections ont eu tot fait de s'assurer des temoignages
aussi precieux d'un chapitre essentiel de l'art moderne. C'est
donc une aubaine que de tomber sur ce paysage execute par
Derain lors de son premier sejour dans le Midi, ä Collioure,
l'une des belles reussites de cette periode. Doublement, puis-
qu'il s'agit d'une ceuvre d'un des initiateurs d'une ecole dont
la paternite est souvent discutee. Or, le fauvisme est bien ne
avant tout de cette ephemere Ecole de Chatou qu'ä l'äge de
vingt ans creerent Vlaminck et Derain et qui se limita ä eux
deux. Ce tableau fut peint six ans apres leur premiere
rencontre. Entre-temps, ils avaient decouvert l'art de Van Gogh
dans une galerie de la rue Laffitte, ä la stupefaction du premier
devant des tons eclatants bien proches de la couleur qu'il
voulait «teile qu'elle sort du tube». Ils avaient aussi fait la
rencontre de Matisse qui, s'il arriva troisieme, devait par sa
superiorite intellectuelle devenir chef du mouvement et le con-
duire au succes. Vlaminck n'etait guere influencable, et Derain
conserve lui-meme son esprit critique en presence des theo-

ries de Matisse. Mais l'experience de Collioure apporte au
second une decouverte qu'il s'empresse de communiquer au
camarade de Chatou dans une de ses lettres. C'est «une
nouvelle conception de la lumiere qui consiste en ceci: la negation
de I'ombre. Ici», ecrit Derain, «les lumieres sont tres fortes, les
ombres tres claires. L'ombre est tout un monde de clarte et de
luminosite qui s'opposeä la lumiere du soleil: ce qu'on appelle
des reflets. Nous avons jusqu'ä present neglige cela tous les
deux et dans l'avenir, pour la composition, c'est un regain
d'expression.»
Ce tableau est une exacte illustration de ces propos.

Andre Derain, Bateaux dans le port, 1906
Schiffe im Hafen
Boats in the harbour
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Pierre Bonnard: La tarte aux cerises (1908).
Collection Peter Nathan, Zürich

On a l'habitude de classer Bonnard parmi les Nabis, ce qui
n'est certes point faux, mais parait aujourd'hui derisoire en
fonction de la grandeur et de la personnalite de l'artiste.
Comme tous les grands, il depasse de tres loin le cadre d'une
aventure provisoire ä laquelle il confere un peu de son prestige,
mais ne gagne rien. Sa personnalite, Bonnard l'affirme tres tot.
Les travaux du petit groupe dont il fait partie aux Beaux-Arts
ou ä l'Academie Julian se fönt sous l'egide de Gauguin celebre
par Serusier. Deux ans plus tard, lorsqu'il expose pour la

premiere fois, le critique Gustave Geoffroy en parlant de ses
toiles y decele un «tachisme violent». On voit tout ce qui
distance des le debut la recherche du jeune artiste de l'exemple
qui lui est propose. Sans doute n'est-il pas parti de rien; on
connait son admiration pour les Japonais, et on a vu avant lui
chez Monet des exemples d'une meme liberte de touche, cette
facon de diluer les contours. Mais les rapprochements s'ar-
retent lä, et ä considerer son ceuvre immense, eile apparait
unique. II y a peu d'art qui soit si subtil, si nuance, et qui
echappe davantage ä une analyse precise. Bonnard, qui au
contraire de son camarade Maurice Denis n'aimait pas les
theories, c'est d'abord un monde ä soi. II y a sa sensibilite, les
atmospheres, les choses et les etres qu'il aime et qui
correspondent ä la tendresse de sa nature. Une tendresse qui atteint

l'emotion profonde et communicative devant la femme qui fut
un de ses sujets de predilection, et qu'il a evoquee dans des
nus delicatement caresses par la lumiere, d'une carnation un

peu differente selon les epoques - du nacre au rose - mais
toujours exquise.
Le paysage l'a toujours preoccupe, et il s'est lui aussi penche
avec constance devant les problemes de la lumiere. Mais meme
dans le grand air, tout comme c'etait le cas dans ses premieres
oeuvres decoratives, il reste un intimiste. Son art n'a cesse de
se magnifier, de rajeunir jusqu'ä ses derniers jours, et ceux
qui virentau Salon d'Automne ses derniers tableaux, quelques
mois avant sa mort, en conservent un Souvenir ebloui. On le

retrouvait tel qu'il avait ete, pres de quarante ans auparavant,
lorsque, dans cette grande toile, il semblait vouloir mettre
autour de sa jeune femme, les humbles ou süperbes instruments

de sa poetique.

Pierre Bonnard, La tarte aux cerises, 1908
Der Kirschenkuchen
The cherry tart
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Georges Braque, Maisons ä l'Estaque, 1908

Häuser in Estaque
Houses at l'Estaque

Georges Braque: Maisons ä l'Estaque (1908).

Fondation Rupf, Berne

Le cubisme, pratique par des temperaments differents et qui
traversa plusieurs periodes, a des aspects divers, dont cette

exposition donne un large reflet, des constructions analytiques
de Picasso, aux faux-bois de Juan Gris et aux contrastes de

formes de Fernand Leger. Nous avons choisi de reproduire ce

tableau de Georges Braque parce que le rapprochement avec
les derniers paysages de Cezanne s'y fait sentir plus que
partout ailleurs, et parce que cette toile a en quelque sorte une

signification historique - compte tenu de la relativite de la

verite historique. Refuse avec plusieurs autres tableaux de

l'artiste au Salon de 1908, celui-ci fut expose ä la Galerie
Kahnweiler. C'est devant lui que Matisse se serait ecrie: «Tiens, des

petits cubes!», et ä son propos que Louis Vauxcelles ecrivit
dans le Gil Blas: «Braque meprise la forme, reduit tout... ä de

petits cubes.» L'origine du cubisme n'est pas lä, mais bien la

naissance de son nom qui allait faire fortune.
Cette annee 1908 devait prendre une grande importance dans

l'oeuvre de Braque et par voie de consequence, dans le mouvement

de la peinture moderne. Depuis deux ans, l'artiste allait
faire des sejours en Provence, ä l'Estaque chere au vieux

maitre d'Aix. II y a peint toute une serie de natures mortes sur
le theme des instruments de musique qui devait faire fortune
chez les cubistes,et une suite de paysages, tel celui-ci, oü tout
etait ramene par un grand effort de depouillement ä des formes
elementaires et une extreme simplicite de couleurs.

Umberto Boccioni: Les forces d'une rue (1911).

Collection Paul Hänggi, Bäle

La Suprematie de la peinture francaise des le milieu du

XIX' siecle fut teile qu'elle prend naturellement dans les

collections suisses et dans cette exposition une part preponde-
rante. Cela ne doit pas nous faire oublier les mouvements et

les personnalites de premier plan qui se sont affirmes ä

l'etranger depuis 1900 et ont largement contribue ä l'epanouis-
sement de l'art moderne. Avec le Bauhaus et le Blaue Reiter

en Allemagne qui fönt triompher l'expressionnisme et, avec

Kandinsky, l'abstraction lyrique, avec De Stijl en Hollande qui

consacre par Mondrian l'abstraction geometrique, le mouve-
mentfuturiste italien est de ceux-ci. En 1910, l'ecrivain Marinetti
lance le desormais fameux Manifeste technique de la Peinture

futuriste, peinture que defendent Carlo Carrä, Boccioni, Gino

Severini, Ardengo Soffici entre autres. Par eux, l'ltalie faisait
ä son tour la revolution contre l'abätardissement des esthetiques

perimees. La nouvelle ecole, qui comme les cubistes
mais par des moyens differents, brise l'objet et introduit dans

la nature un ordre des choses different rompt brutalement en

visiere avec les notions admises. La lumiere, le mouvement

frenetique de la ville moderne, une certaine poesie plastique
en harmonie avec la societe industrielle trouvent dans ces

oeuvres de pionniers des interpretes au langage nouveau et

suggestif. Dans ce tableau, Boccioni a voulu evoquer la cite

industrielle en celebrant «la vie actuelle, continuellement et

tumultueusement transformee par la science victorieuse».
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Umberto Boccioni, Les forces d'une rue, 1911

Die Kräfte einer Straße
The power of a street
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Chaim Soutine: L'enfant de chceur (1928).

Collection Charles Im Obersteg, Geneve

Soutine, c'est la grande epoque de Montparnasse, et un aspect
de ce qu'on appelle l'Ecole de Paris. A la veille de la premiere
guerre mondiale, de nombreux artistes venus de tous les
horizons commencent ä affluer ä Paris et viennent se grouper
pour une bonne part, dans un lieu geographique determine par
deux cafes, le Dome et la Rotonde, boulevard Montparnasse,
pres du carrefour Vavin. Beaucoup d'entre eux sont Israelites,
Italiens comme Modigliani, Russes, ou de quelque pays d'Eu-

rope centrale. Parmi les plus celebres, on peut citer Chagall
et Soutine. Ce dernier, ne pres de Minsk, vint ä Paris en 1913.

II devait y trouver son correligionnaire et ancien camarade de
l'Ecole des Beaux-Arts de Vilna, Kremegne, Chagall, Zadkine,
Lipschitz, puis plus tard Kikoi'ne, et rencontrer Modigliani qui
aura ete l'autre poulain glorieuxdu marchand-poeteZborowski.
Soutine est un personnage dostoievskien et le restera jusqu'ä
sa mort. II ne se debarrassera jamais de ce qu'il avait voulu
quitter: une Russie oü les Juifs n'etaient pas des gens comme
les autres. Cela par une aptitude particuliere ä souffrir et une

repugnance comprehensible ä jouer le jeu bourgeois, qui le

maintiennent longtemps dans la misere. Comme certains de

ses compatriotes de Paris, et pour ces memes raisons, c'est
le chant exaspere de Van Gogh qui le frappe et l'entraine.
L'exemple du Hollandais l'encourage ä s'abandonner ä cette
sorte de fureur qu'il sent en lui et qu'il ne peut dominer lorsqu'il

peint. Mais ce qui chez Van Gogh s'exprimait par la couleur,

chez Soutine s'inscrit dans la forme qu'il torture comme
ä plaisir, avec l'acharnement d'un homme ivre. Et pourtant, cet
homme qui a le goüt du drame et peint des quartiers sanguino-
lants de boeufs, des oiseaux morts, des femmes dechues, a ses
moments d'attendrissement. Et ä partir de 1923, alors qu'il est
parvenu ä meilleure fortune, il trahit une certaine tendresse
dans ses series de jeunes gens: pätissiers, communiantes,
petits chasseurs, enfants de choeur. Celui qu'il a peint en 1928

et qui appartint ä Paul Guillaume en est un des plus beaux

exemples. Moins expressionniste, il est humain et pare des plus
rares harmonies de couleurs.

8
Chaim Soutine, L'enfant de choeur, 1928
Der Chorknabe
The altar-boy

Photos: 3 Walter Dräyer, Zürich; 5 Brenwasser, New York; 8 Saas,
Lausanne
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