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CALENDRIER

EXPOSITIONS

AU MUSEE D’ORSAY

Au pays des monstres. Léopold Chauveau (1870-1940)
Jusquau 13 septembre 2020

James Tissot. Lambigu moderne
Jusquau 13 septembre 2020

Léon Spilliaert (1881-1946), lumiére et solitude
13 octobre 2020 — 10 janvier 2021

Aubrey Beardsley (1872-1898)
13 octobre 2020 — 10 janvier 2021

Girault de Prangey, photographe
3 novembre 2020 — 7 février 2021

Les origines du monde. L'invention de la nature au xix®siecle
10 novembre 2020 — 14 février 2021

Laurent Grasso
10 novembre 2020 — 14 février 2021

Modernités suisses (1890-1914)
2 mars — 27 juin 2021

Décorations impressionnistes
13 avril — 25 juillet 2021

Vivement le cinéma!
28 septembre 2021 — 16 janvier 2022

Signac collectionneur
12 octobre 2021 — 13 février 2022
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AU MUSEE DE 'ORANGERIE

Nouvelle présentation de la collection permanente
Les Arts a Paris. Monet, Cézanne, Renoir, Matisse, Modigliani, Picasso...
A partir du 16 septembre 2020

Giorgio de Chirico. La peinture métaphysique
16 septembre — 14 décembre 2020

Focus sur la collection
Les Biches de Marie Laurencin
16 septembre 2020 — 11 janvier 2021

Contrepoint contemporain
Janaina Tschape
19 octobre 2020 — 15 février 2021

Magritte en plein soleil.
La période «Renoir» 1940-1947
10 février — 21 juin 2021

Soutine /de Kooning
15 septembre 2021 — 10 janvier 2022
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REOUVERTURE DES MUSEES D'ORSAY ET DE 'ORANGERIE

Conformément aux annonces formulées par le Ministre de la Culture, Laurence des Cars,
présidente des musées d’'Orsay et de I'Orangerie, est heureuse d'annoncer la réouverture
au public du musée de I'Orangerie le lundi 22 juin et du musée d'Orsay le mardi 23 juin.

Cette réouverture se fera dans le respect de consignes sanitaires tres strictes et validées
au préalable par les autorités administratives. Pour les deux musées, les grands principes
d'acces seront I'obligation de réservation en ligne de billets horodatés afin de controler

le nombre de visiteurs et le port du masque pour tous les publics a partir de 11 ans.

Au musée d’'Orsay, les acces des visiteurs en entrée et sortie seront balisés pour éviter
tout croisement, mais le circuit au sein de la collection restera libre.

Au musée de I'Orangerie, en raison des travaux de réaménagement de la collection
permanente, seules les salles des Nymphéas seront accessibles durant |'été.

La mise en vente des billets pour les deux musées sera ouverte a partir du 8 juin prochain.

Laurence des Cars tient a saluer la coopération des institutions muséales nationales et
internationales, ainsi que la générosité des préteurs publics et privés, qui ont rendu possible
le nouveau calendrier de programmation des expositions de ces prochains mois.

Ainsi I'exposition Au pays des monstres. Léopold Chauveau (1870-1940) inaugurée le 10 mars
dernier et I'exposition James Tissot. LAmbigu moderne (1836-1902), qui aurait d{ ouvrir ses
portes le 24 mars, seront toutes deux prolongées jusqu’au 13 septembre prochain au musée
d'Orsay.

Grace a la coopération de la Tate Britain et de la Royal Academy of Arts de Londres
respectivement coproducteurs des expositions Aubrey Beardsley (1872-1898) et Léon Spilliaert
(1881-1946), lumiére et solitude, celles-ci seront reprogrammées a partir du 13 octobre

et jusqu’au 10 janvier 2021. Lexposition Les origines du monde. L’invention de la nature au
xiesiécle, coproduite avec le musée des Beaux-Arts de Montréal, en partenariat avec

le Muséum national d'Histoire naturelle, initialement programmée le 22 septembre 2020, est
décalée de quelques semaines et ouvrira ses portes le 10 novembre 2020.

Au musée de |I'Orangerie, I'exposition Giorgio de Chirico. La peinture métaphysique, coproduite
avec la Kunsthalle de Hambourg ouvrira a partir du 16 septembre (jusqu’au 14 décembre),
concomitamment avec la nouvelle présentation de la collection permanente du musée.

« Nous nous réjouissons apres ces semaines de fermeture d'accueillir au sein de nos deux
musées notre public, qui nous est resté fidele a travers notre offre numérique. Dans un temps
d’incertitude, I'art est plus que jamais un bien de premiere nécessité, il nous aide a construire
ou a reconstruire nos reperes personnels et collectifs. Il est aujourd’hui nécessaire de raviver
la qualité de la rencontre du public avec les ceuvres. »

Laurence des Cars, présidente des musées d'Orsay et de I'Orangerie.
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AU MUSEE D’ORSAY
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EXPOSITION AU MUSEE D'ORSAY

Au pays des monstres.
Léopold Chauveau
(1870-1940)

Jusqu'au 13 septembre 2020

Musée d'Orsay
Niveau 0, ancienne salle du buffet de la gare

Médecin par obligation familiale, Léopold Chauveau s'est réfugié en
autodidacte dans un univers artistique étrange et singulier. A la fois
sculpteur, illustrateur et auteur de livres pour adultes et enfants,

il est longtemps resté oublié de I'histoire de I'art, avant que plusieurs
donations de son petit-fils au musée d'Orsay ne permettent

sa redécouverte. Désormais riche de 465 dessins, 48 sculptures Léopold Chauveau (1870-1940)
et d'archives liées a sa production artistique, le musée propose Hlonsue [Autoportrat ) 1905,

. . . , atre avec agent de démoulage, 13,8 x6,5x 7 cm,
au public une immersion dans son ceuvre, en résonance avec ses Paris, musée d Orsay, don de Marc Chauveau,
sources d’inspiration et ses contemporains. petit-fils de l'artiste, 2017

© Musée d'Orsay, Dist. RMN-Grand Palais /
. ) . Patrice Schmidt
Les premieres sculptures de Léopold Chauveau sont datées 1905,

alors qu’il réside a Versailles, non loin du peintre et sculpteur

Nabi Georges Lacombe. Les monstres deviennent rapidement un leitmotiv de sa production, en sculpture
comme en dessin, avec la premiére série de la Maison des monstres (1910-1919). Hybrides, ses créatures
sont souvent attachantes, maladroites et comme étonnées de leur propre présence. Semblant sortir

de son inconscient, elles constituent pour Chauveau de véritables compagnons, le peuple d'un monde
imaginaire dans lequel il trouverait refuge, loin de I'exerce de la médecine qu’il abhorre. Malgreé leur
singularité, les monstres sculptés de |'artiste peuvent s'inscrire dans une généalogie de |'histoire de l'art,
on pense notamment aux gargouilles médiévales ou a des influences japonaises.

Pendant la premiére guerre mondiale, Chauveau ceuvre comme chirurgien aux armées et doit faire face

a une série de deuils. Durant I'année 1917, il envoie a ses enfants des cartes postales du front illustrées
de monstres a la plume proches de ceux de la Maison des monstres.

Vers 1922, il abandonne la médecine et se consacre a sa production littéraire et artistique. Chauveau

se lie alors avec des écrivains tels Roger Martin du Gard, André Gide ou encore Paul Desjardins. Il écrit
puis illustre des recueils d'histoires pour enfants. Dépourvues de morale, ironiques et souvent cruelles,
les histoires de Chauveau mettent en scene des animaux confrontés a des péripéties fantastiques.

Il dessine également des Paysages monstrueux, étendues antédiluviennes et désertiques ou évoluent
des monstres biomorphes qui se plient a des activités étranges. Chauveau adopte un trait synthétique,
précis et incisif pour créer ses personnages, d’un trait souple a I'encre de Chine dans un style naif inspiré
par l'univers enfantin, dans des décors simplifiés mais explicites. Chauveau a aussi illustré de grands
classiques (L'Ancien et le Nouveau Testament, Les Fables de La Fontaine), dont il a méme parfois revisité
le texte (Le Roman de Renard). Au début des années 1930, Chauveau manifeste son antifascisme dans
le roman illustré le Bouffon Babriot, qui conte avec humour noir et des moyens plastiques épurés la
montée sur le trone d'un bouffon doté de bon sens, qui renverse la hiérarchie militaire et prone la paix.
Cette exposition permet une compléte redécouverte d'un ceuvre sans équivalent a son époque.
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A I'occasion de I'exposition, de nombreux dispositifs de médiation, scénographiques et numériques, ont
été concus en lien avec I'ceuvre et l'univers singuliers de Léopold Chauveau. Réalisés en collaboration
avec des auteurs, étudiants et illustrateurs d'aujourd’hui, ils se déploient au cceur de I'exposition dans
un espace deédié.

La scénographie élaborée par Martin Michel s'articule autour de deux grands axes: d'une partla
personnalité, la vie et I'ceuvre de Léopold Chauveau présentés sur les cimaises extérieures de la salle,
et au centre, un décor imaginaire et créatif inspiré d'un des dessins de Léopold Chauveau, qui saura
fasciner les plus jeunes visiteurs grace a des dispositifs variés, ludiques et interactifs.

Ainsi, au cceur de I'espace pour enfants de I'exposition, dessins et monstres sculptés sont accrochés

a hauteur des plus jeunes. Les petites mains découvrent des monstres cachés dans les anfractuosités
des vitrines-roches, (expériences tactiles), I'espace-lecture au pied des arbres invite a faire une pause
pour plonger dans les contes écrits et illustrés par |'artiste, dont trois sont racontés dans une petite salle
immersive. Plus loin, on pourra donner libre cours a son imagination en dessinant des monstres (sur table
tactile) pour les voir ensuite rejoindre une fresque — proprement monstrueuse !

Le musée d’Orsay a également confié a Claude Ponti |I'écriture de cinq histoires liborement imaginées a
partir de cing sculptures de monstres congues par Léopold Chauveau. Ces histoires adaptées en autant de
podcasts audio, de six a dix minutes, seront accessibles au sein de I'exposition par le biais d'un flash code.
Parallelement, dans le cadre d'un partenariat inédit entre le musée d'Orsay et Gobelins, I'école de I'image,
des étudiants en premiére année de motion design se sont inspiré des ceuvres de Léopold Chauveau pour
réaliser leurs propres films (1 minute environ), qui seront diffusés en boucle dans I'exposition, sur six écrans.
Une version sonore sera également disponible sur les supports numériques du musée, notamment les
réseaux sociaux.

Commissariat:

Ophélie Ferlier-Bouat, conservatrice Sculpture au musée d'Orsay
Leila Jarbouai, conservatrice Arts graphiques au musée d'Orsay
Avec Géraldine Masson, collaboratrice scientifique
Scénographie: Martin Michel

Cette exposition sera présentée a La Piscine, musée d'Art et d'Industrie André Diligent de Roubaix du 17 octobre 2020
au 17 janvier 2021.
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Léopold Chauveau (1870-1940)

Paysage monstrueux n°55, 1921,

encre noire et aquarelle sur papier, 18,7 x 26,5 cm,
Paris, musée d'Orsay, don de Marc Chauveau

par l'intermédiaire de la Société des amis du musée d'Orsay,

Musée d'Orsay, 2019

Léopold Chauveau (1870-1940)

Le Bouffon Babriot, n°24, vers 1931-33,

encre de Chine sur papier vélin épais, 19,5 x 28,3 cm,

Paris, musée d'Orsay, don de Marc Chauveau

par l'intermédiaire de la Société des amis du musée d'Orsay
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EXPOSITION AU MUSEE D'ORSAY

James Tissot
Lambigu moderne

Jusqu'au 13 septembre 2020

Musée d'Orsay
Niveau 0, grand espace d’exposition

Brillant peintre du High Life sous le Second Empire et des meeurs
de la société anglaise victorienne, des aristocrates dandys et de
la « parisienne », James Tissot est un artiste majeur de la seconde
moitié du xix® siécle, a la fois ambigu et fascinant.

Si certaines de ses ceuvres nous sont désormais familieres, car
largement diffusées par la reproduction et souvent présentées
dans les expositions, cette rétrospective est la premiére qui lui est

consacrée a P,arls depuis celle organisée au Petit Palais en 1985. James Tissot (1836-1902)
Elle entend présenter les grandes réussites et les recherches Les femmes d artistes, 1885,
les plus originales d'un artiste dont les images sont devenues de huile sur toile, 57 % x 40 in. {146.1 x 101.6 cm).

, . Sa , . , . Chrysler Museum of Art, Norfolk, VA,
veritables icones de la période. Elle explore également la fabrique don de Walter P. Chrysler, Jr., and The Grandy Fund,

de son ceuvre: les themes qui lui sont chers et leurs variations, Landmark Communications Fund,
. . lonté d ! . d d techni .y and "An Affair to Remember" 1982 81.153
mais aussi sa volonté de s'exprimer dans des techniques variées, Photo © Ed Pollard, Chrysler Museun of Art

telles que I'estampe, I'aquarelle ou les objets en émail cloisonné,
en sus de la peinture.

Né a Nantes, Tissot se forme a I'Ecole des Beaux-Arts de Paris a la fin des années 1850. Il fait ses
premiéres armes dans la capitale ou sa passion pour les maitres anciens, pour |'art des préraphaélites
anglais ou encore les objets japonais nourrissent sa peinture. Naviguant entre historicisme et réalisme,
entre sujets littéraires et peinture de genre, son travail témoigne d'un go(t certain pour le costume

et pour le détail, au diapason d’une société qui se grise de mode et de bibelots. Dans ce creuset parisien,
Tissot et son esprit dandy sont appréciés par une certaine société d'aristocrates et de nouveaux riches
qui lui commandent d'imposants portraits, véritables manifestes de modernite.

Ce formidable élan est brisé par les évenements du conflit franco-prussien de 1870-1871 et de la Commune
de Paris au printemps 1871, auxquels Tissot prend part, et qui I'oblige bient6t a retenter sa chance a
Londres. Dans le contexte anglais, Tissot emprunte au genre des « narrative paintings » pour représenter
les divertissements de la société victorienne, sans pour autant jamais illustrer un récit ni délivrer de
discours moral. Ces scenes ambigués, a la fois séduisantes et mystérieuses, font le succés commercial
du peintre mais attirent aussi a lui de vifs reproches. L'influent critique John Ruskin n’écrit-il pas que

ces peintures ne sont que des « photographies coloriées d'une société vulgaire »? Peu a peu, I'ceuvre

de Tissot se concentre sur l'obsédante figure, d’abord radieuse puis déclinante, de sa compagne Kathleen
Newton, représentée dans I'écrin du jardin de sa luxueuse propriété londonienne. Cherchant de nouveaux
debouchés a ses images, Tissot se lance dans la gravure et dans la réalisation de précieux émaux
cloisonnés.
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La mort de Kathleen de la tuberculose en 1882 scelle le retour de I'artiste en France. Sa carriere

se poursuit d'abord dans la description des déclinaisons multiples de la Parisienne, objet d'un cycle
spectaculaire (La Femme a Paris) présenté au public en 1885. L'échec de I'entreprise, et la crise mystique
que vit I'artiste poussent Tissot a effectuer un audacieux virage a cette période charniere de sa carriére.
Pendant les quinze dernieres années de sa vie, il ceuvre désormais a l'illustration du plus grand récit de

la culture occidentale, la vie de Jésus. Les centaines d'illustrations de la Bible qu’il produit sont bientot
diffusées aux quatre coins du monde via I'édition d'un véritable best-seller mondial (La Vie de Notre
Seigneur Jésus-Christ). Par leur réalisme documentaire, leur saveur orientaliste et mystique, et les
multiples trouvailles visuelles nées de I'imagination de Tissot, ces images marquent durablement les esprits,
et particulierement ceux des premiers réalisateurs de cinéma.

Commissaires :

A Paris:

Marine Kisiel, conservatrice au musée d'Orsay

Paul Perrin, conservateur au musée d'Orsay

Cyrille Sciama, directeur général du musée des impressionnismes, Giverny

A San Francisco:
Melissa E. Buron, Director, Art Division at the Fine Arts Museums of San Francisco

Cette exposition est organisée avec le Fine Arts Museums de San Francisco.

James Tissot (1836-1902) James Tissot (1836-1902)

La galerie du HMS Calcutta (Portsmouth), vers 1876, La femme a Paris : les dames des chars, 1883-1885,
Royaume-Uni, Londres, Tate Collection huile sur toile, 146,1 x 100,7 cm,

Photo © Tate, Londres, Dist. RMN-Grand Palais / Etats-Unis, Providence, Rhode Island School of Design
Tate Photography Photo © Courtesy of the RISD Museum, Providence, Rl
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EXPOSITION AU MUSEE D'ORSAY

Léon Spilliaert (1881-1946),
lumiere et solitude

13 octobre 2020 — 10 janvier 2021

Musée d'Orsay
Niveau 2, salles 69 a 72

Depuis la rétrospective du centenaire de la naissance de l'artiste,
organisée aux Galeries Nationales du Grand Palais il y a presque
quarante ans, une exposition en 1997-1998 (Paris, Musée-Galerie

de la Seita) et une autre en 2003 (Douai, musée de la Chartreuse Léon Spilliaert (1881-1946)
de Douai) ainsi qu'une présentation de ses autoportraits en 2007 Fortrait de | artiste par Ju-méme, 1903,
, ’ , S y v s e, crayon graphlte, encre noire et encre brune
au musée d'Orsay, Léon Spilliaert n'a pas bénéficié en France 3 la plume et au pinceau,
d’une exposition montrant I'essentiel de son ceuvre. Paris, musée d'Orsay, conservé au département

des Arts Graphiques du musée du Louvre
. i . © RMN-Grand Palais (Musée d'Orsay) /
L'exposition se concentre sur les années les plus intenses de la Thierry Le Mage

création de Spilliaert, entre 1900 et 1919 et décline un nombre limité

de themes, a partir d'ensembles constituant des variations a partir d'un méme sujet ou de mémes
questionnements artistiques. Il ne s'agit pas d’une rétrospective monographique qui voudrait aborder tous
les aspects, variés et inégaux, de I'ceuvre de Spilliaert, mais d'une exposition qui vise a faire pénétrer

le visiteur-regardeur dans I'atmosphere intense et si particuliere de I'artiste, fondée sur quelques leitmotive
trés personnels et obsessionnels. Entre interrogations métaphysiques et culture flamande, Spilliaert crée
des ceuvres inclassables, qui tissent des liens avec le symbolisme et I'expressionnisme contemporains,

et semblent annoncer, dans ses paysages les plus radicaux, simplifiés a I'extréme, I'abstraction géométrique
et le minimalisme. Quasiment autodidacte, formé au contact de la collection du libraire bruxellois Edmond
Deman, inspiré par la littérature de ses contemporains Emile Verhaeren et Maurice Maeterlinck, Léon
Spilliaert dessine et peint a I'encre des figures fantomatiques, désincarnées et solitaires et des visages-
masques aux yeux hagards et hallucinés qui évoquent parfois |'univers d'Edvard Munch.

Comme d'autres artistes du tournant du siecle, et pour reprendre le titre d'un pastel de Lucien Lévy-Dhurmer
conservé au musée d’'Orsay, Léon Spilliaert est un « explorateur perdu », explorateur de |'inconscient

et des angoisses existentielles de |'individu au moment ou les sciences humaines se développent pour
avancer dans la compréhension de la psyché. Dans son ceuvre, réalisé presque exclusivement sur papier,
il mélange différentes techniques graphiques, crayons, fusain, encre de Chine, pastel, craie, aquarelle

et gouache. Lencre de Chine est son matériau de prédilection, dont il explore la transparence, la liquidité
et la noirceur pour traduire son monde intérieur ancré dans une ville particuliére, Ostende, ol il a passé
I'essentiel de sa vie. Cette cité portuaire du plat pays, baignée par les vents et le flux et le reflux de la mer
du Nord, ou s'affrontent I'architecture rectiligne des digues et des brises-lames, et |'infinie variation

des eléments, est, en effet, I'un des principaux personnages de son ceuvre qui y puise une partde sa
puissance d'évocation et de sa dramaturgie.
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L'exposition, centrée sur les ceuvres les plus radicales et originales de Spilliaert, se déroule en plusieurs
temps, organisés par séries chrono-thématique ou les ceuvres seront rassemblées suivant leurs rapports
plastiques. Elle débute et se termine par |'évocation des liens profonds de |'artiste avec la littérature

et réunit de magnifiques ensembles d’intérieurs, d'autoportraits, de paysages et de figures. Elle montre
la variété des pratiques plastiques de l'artiste, usant du papier et de I'encre sur des formats tres variés:
il dessine dans des livres, réalise des pastels et craies de couleur trés picturaux, pratique la lithographie,
et, au sein d'une production a la gamme de couleurs restreinte, il multiplie les nuances subtiles de noirs
d’ou émerge la lumiere.

Autour des quatre chefs-d'ceuvre de I'artiste conservés dans les collections du musée d’'Orsay (deux
paysages nocturnes d’Ostende, des figures de Carnaval et un saisissant autoportrait), I'exposition réunit
environ 90 ceuvres, issues de collections particuliéres et de collections de musées belges et états-uniens.

Commissaires:

Anne Adriaens-Pannier, experte Léon Spilliaert, auteur du catalogue raisonné
et conservateur honoraire des Musées royaux des beaux-arts de Bruxelles

Leila Jarbouai, conservatrice arts graphiques, Musée d'Orsay

L'exposition est organisée avec la Royal Academy of Arts, Londres ot elle est présentée jusqu‘au 20 septembre 2020.

Léon Spilliaert (1881-1946) Léon Spilliaert (1881-1946)

Clair de Lune et lumiéres, vers 1909, Le Coup de vent, 1904,

pastel et lavis d'encre, 64 x 48,5 cm, lavis d'encre de Chine, aquarelle et gouache sur papier, 51 x 41 cm,
Paris, musée d'Orsay, don de Madeleine Spilliaert, 1981 Collection Mu.ZEE, Oostende

© RMN-Grand Palais (Musée d'Orsay) / Hervé Lewandowski © Mu.ZEE, Steven Decroos, 2017
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EXPOSITION AU MUSEE D'ORSAY

Aubrey Beardsley
(1872-1898)

13 octobre 2020 — 10 janvier 2021

Musée d'Orsay
Niveau 2, salles 67 a 68

La carriere d’Aubrey Beardsley fut intense et prolifique, en dépit
de la disparition prématurée du jeune artiste a I'dge de vingt-cing
ans. En partenariat avec la Tate Britain, a Londres, le musée
d'Orsay montre pour la premiere fois en France une rétrospective
de son ceuvre premiere monographie de I'artiste en Europe depuis
I'exposition du Victoria & Albert museum de Londres en 1966.

Les dessins vifs et virtuoses de cette figure originale de la scene
londonienne fin-de-siecle mettent en scéne un univers étrange,
érotique et anticonformiste. Le style trés personnel de Beardsley,

Aubrey Beardsley (1872-1898)

aisément reconnaissable, allié a la large diffusion de ses ceuvres Projet pour le frontispice des piéces de John Davidson,
par la reproduction mécanisée, firent de lui un phénomene, a tel Royaume-Uni, Londres, Tate Collection

. | . M B boh lifia | , 1890 © Tate, Londres, Dist. RMN-Grand Palais /
point que le critique Max Beerbohm qualifia les années Tate Photography

a Londres de « Beardsley period ». Son succés s'est construit grace

aux nouvelles techniques de reproduction de I'image, ses dessins exclusivement en noir et blanc,
alaligne précise et nerveuse, étant reproduits suivant une méthode qui permit leur diffusion imprimée

a moindre codt et de maniere fidele. Lecteur vorace, puisant aux sources les plus éclectiques, Beardsley
a construit un univers graphique d'une grande variéte, ou se tissent des liens avec la tradition anglaise,
I'art des vases grecs, |'art japonais, I'art nouveau, le décandentisme et le symbolisme, les estampes

du xvie siecle frangais...

L'exposition déroule un plan globalement chronologique, débutant, aprés une présentation de |'artiste,
par les premieres réalisations publiées en 1891, jusqu’a ses derniéres ceuvres de 1898. Aprés un espace
consacreé a la figure de I'artiste dandy qui a méticuleusement construit son image, sont présentés ses
premiers travaux, influencés par les Préraphaélites, ainsi que sa premiere commande importante

pour l'illustration de La Morte Darthur pour |'éditeur J. M. Dent qui lui valut la reconnaissance comme
«illustrateur d'un nouveau genre ». Une place sera faite a son travail pour des revues comme The Studio
ou Pall Mall Magazine et les recueils comme Les Bons-Mots, dont les dessins refletent a la fois I'influence
du japonisme et la constitution d'un univers poétique et satirique trés personnel.

En 1893, Beardsley travaille aux dessins destinés a illustrer I'édition anglaise de Salome d'Oscar Wilde
(initialement publié en francais), publié par John Lane en 1894. Ces dessins, totalement anti-conventionnels,
qui figurent parmi les plus célebres de Beardsley, sont présents par I'exposition du portfolio édité en 1907,
ainsi que par quelques préts exceptionnels de dessins originaux. La majorité des originaux, appartenant

a la collection Winthrop du Fogg Art Museum, ne peut voyager.
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Apres le succes de scandale de Salome, Beardsley devient le directeur artistique de la revue The Yellow
Book, dont il réalise les couvertures des premiers numéros et ou il renverse la traditionnelle hiérarchie
entre texte et image.

Suite au proces et a la condamnation d’Oscar Wilde pour homosexualité, Beardsley dont le nom lui était
associé depuis le succes sulfureux de Salome, s'exile a Dieppe, en Normandie. Il y retrouve I'éditeur
Léonard Smithers et le poéte Arthur Symons. Le dix-huitiéme siécle frangais, notamment par le biais

de ses gravures libertines, occupe une place de plus en plus importante dans son ceuvre, a travers ses
dessins saturés de détails pour la revue The Savoy, ses illustrations de The Rape of the Lock (La Boucle
de cheveux enlevée) d’Alexander Pope qu’il qualifie de « broderies », et son interprétation graphique

de Mademoiselle de Maupin de Théophile Gautier.

L'exposition se termine par une évocation des derniéres commandes importantes faites a Beardsley,
notamment la série Lysistrata, d'aprés la comédie paillarde d'Aristophane, montrée quasiment in extenso.
L'artiste s’inspire de I'univers burlesque et satirique du dramaturge grec pour mettre en scene le théatre
de la révolte des femmes et de |'inversion des genres.

Si une grande majorité des dessins originaux de Beardsley (une centaine) est présentée dans |'exposition,
une attention particuliere est accordée également a quelques exemples des éditions originales de

ces ceuvres, afin d'en évoquer les conditions de diffusion. Dans cette optique est également proposée
une sélection d'affiches.

Commissaires:

Stephen Calloway, spécialiste d'Aubrey Beardsley

Caroline Corbeau-Parsons, Curator, British Art 1850-1915, Tate Britain, Londres
Elise Dubreuil, conservatrice arts décoratifs au musée d'Orsay

Leila Jarbouai, conservatrice arts graphiques au musée d'Orsay

Cette exposition est organisée avec la Tate Britain, Londres ou elle est présentée jusqu’au 20 septembre 2020.
Elle a bénéficié du généreux soutien du Victoria & Albert Museum.

Etablissement public des musées d’Orsay et de I'Orangerie | 1 4



Aubrey Beardsley (1872-1898)

Affiche, vers 1894,

annonce de la publication d'un livre pour enfant publié

par T. Fisher Unwin, Londres,

Royaume-Uni, Londres, Victoria and Albert Museum

© Victoria and Albert Museum, Londres, Dist. RMN-Grand Palais /
image Victoria and Albert Museum

Aubrey Beardsley (1872-1898)

Projet de couverture de "Yellow Book"

Titre anglais: Cover Design for the “Yellow Book’,
Royaume-Uni, Londres, Tate Collection

© Tate, Londres, Dist. RMN-Grand Palais / Tate Photography

Aubrey Beardsley (1872-1898)

La Dame aux camélias, 1894,

encre et aquarelle sur papier, 27,9 x 18,1 cm,

Royaume-Uni, Londres, Tate Collection

© Tate, Londres, Dist. RMN-Grand Palais / Tate Photography
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EXPOSITION AU MUSEE D'ORSAY

Girault de Prangey,
photographe

3 novembre 2020 — 7 février 2021

Musée d'Orsay
Niveau 0, salles 8 et 9

Oublié pendant plus d’un siecle, le Langrois Joseph-Philibert Girault  sosepn-Philibert Girault de Prangey (1804-1892)
de Prangey (1804-1892), s’est imposé depuis une vingtaine d'années  Etude de plantes, 1841,

i les fi ' des débuts de la photographie francai foguencotpe.
parmi les figures majeures des débuts de la photographie francaise,  pyis siviothaque nationale de France,
a la faveur de quelques expositions et publications stimulées département des Estampes et de la photographie,
par une actualité spectaculaire du marché de I'art. Cet aristocrate ~ ©Phote8nf
fortuné qui choisit de se faire peintre et dessinateur, archéologue
et historien de l'architecture, savant amateur de plantes et d'oiseaux rares, est aussi un pionnier du
daguerréotype. Cette technique qu’il maitrise parfaitement des 1841 lui permet de réaliser une ceuvre

d’une qualité et d'une ampleur presque incomparable.

Comptant en effet non moins de 1000 plaques répertoriées a ce jour (ce chiffre pouvant augmenter tant
I'ceuvre demeure mystérieuse encore), le corpus a majoritairement été réalisé entre 1842 et 1844, lors
d’un tour du bassin méditerranéen de I'ltalie a I'Egypte en passant par la Grece, la Turquie, la Syrie, le
Liban, Jérusalem et la Palestine. Prenant le relais des méthodes manuelles de relevés employées lors de
ses précédents voyages, la photographie s’inscrit alors avant tout dans un cadre d'études archéologiques:
elle nourrit une documentation iconographique congue comme la base des nombreuses illustrations a
paraitre bientdt dans les luxueuses publications de Girault de Prangey centrées sur I'archéologie islamique.

Premiére monographie en France consacrée a I'ceuvre photographique de Girault de Prangey, I'exposition
du musée d'Orsay ambitionne tout d'abord de mettre en valeur cette ceuvre exceptionnelle, en déployant
la vision et la méthode de travail d'un auteur soucieux de renouveler |'histoire comparée de I'architecture
et des styles grace a l'apport de la photographie.

De maniere totalement inédite, la manifestation et le catalogue qui I'accompagne replacent également ce
corpus au sein de I'ceuvre photographique produite avant et apres le voyage. Presque inconnue, celle-ci
est analysée dans le contexte francais des années 1830 aux années 1880 — contexte artistique, archéologique,
celui de I'essor de |'édition scientifique illustrée et des sociétés savantes d'archéologie et d"horticulture —
pour proposer une compréhension résolument nouvelle de la personnalité de Girault de Prangey et de
I'originalité de son ceuvre photographique.

L'exposition présente une centaine de daguerréotypes mais aussi des photographies sur papier recemment

découvertes, peintures, dessins, lithographies et ouvrages illustrés de Girault de Prangey, qui sont mis en
regard avec des ceuvres de ses contemporains.
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Un accent particulier est mis sur le regard porté par Girault de Prangey sur la cathédrale Notre-Dame

de Paris, alternant vues d’ensemble et études en plan rapproché aussi audacieuses que pionnieres dans
la technique du daguerréotype. Nous sommes alors en 1841 soit 3 ans avant le lancement des
restaurations menées sous la conduite de Jean-Baptiste Lassus et d'Eugene Viollet-le-Duc. Une attention
égale est accordée au fait que beaucoup de plaques réalisées au Proche-Orient entre 1842 et 1844
comptent parmi les premiéres photographies connues de sites aujourd’hui détruits, détériorés ou
menacés. Autant d’aspects qui ne font que renforcer I'un des enjeux primordiaux d'une telle exposition:
demontrer que la dimension documentaire exceptionnelle attachée a une grande part de I'ceuvre de
Girault de Prangey ne doit pour autant pas éclipser les ambitions esthétiques manifestes chez ce
photographe archéologue qui était d'abord un artiste.

Commissariat :

Thomas Galifot, Conservateur en chef pour la photographie au musée d’'Orsay

Sylvie Aubenas, Directrice du département des Estampes et de la photographie a la Bibliothéque
nationale de France

Cette exposition est organisée avec le concours exceptionnel de la Bibliothéque nationale de
France et les préts du musée de Langres.

Joseph-Philibert Girault de Prangey (1804-1892) Joseph-Philibert Girault de Prangey (1804-1892)
Kaire. S. Kérabat. Coupole [mosquée Khayrbak], 1843, Le parc et la villa des Tuaires, Courcelles-Val-d’Esnoms,
daguerréotype, vers 1865, épreuve sur papier albuminé

Paris, Bibliotheque nationale de France, Paris, musée d'Orsay

département des Estampes et de la photographie © Droits réservés

© Photo BnF
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EXPOSITION AU MUSEE D'ORSAY

Les origines du monde.
L'invention de la nature
au xix® siecle

10 novembre 2020 — 14 février 2021

Musée d'Orsay
Niveau 0, grand espace d’exposition

Le dix-neuvieme siécle a été celui des sciences naturelles.

Les grands voyages d'exploration révelent I'immensité et la diversité
du monde. Baudin, Lesueur et Petit aux terres Australes, Humboldt
et Bonpland en Amérique du Sud, Darwin lors de son périple a bord
du Beagle témoignent de la variété du vivant. Le nombre d’especes
connues explose, le classement par Linné, Buffon, Jussieu, fondé
sur la fixité des especes créés, sera bientot insuffisant pour rendre
compte de cette diversité. Lanimal entre dans les nouveaux

musées d'Histoire naturelle et les jardins zoologiques, les serres Gabriel von Max (1840-1915)

. . . , .. . Gruss [Greeting (Monkey with Bouquet)], 1901-1915,
et les jardins botaniques s’enrichissent de plantes exotiques. huile sur bois, 24 x 16 o,
Avec l'océanographie, on se passionne pour les aquariums et The Jack Daulton Collection

pour les abysses inexplorés des fonds sous-marins. Jules Verne, © The Jack Daulton Collection

dans son Vingt mille lieues sous les mers, frappera |'imagination.

La géologie découvre I'inimaginable antiquité de la terre et ses transformations au cours du temps;
volcans, glaciers, tempétes fascinent les artistes (John Martin, Carus, Church). L'étude des fossiles révéle
I'antiquité de la vie et I'existence d'espéces disparues. En 1851, les dinosaures du Crystal Palace a Londres
présentent un Jurassic Park avant I'heure. La découverte de I'homme préhistorique questionne: comment
le représenter ? Qui était le premier artiste (Richer)? Louis Figuier diffuse des reconstructions de la vie
primitive aupres d'un grand public. Certains artistes se spécialisent dans la représentation de I"humanité
al'age de pierre (Jamin).

Si le principe d’une transformation des espéces au cours du temps est déja proposé par Lamarck en 1800,
la publication par Darwin en 1859 de L'Origine des espéces signe un tournant et inaugure I'ere de
I"évolutionnisme. A I'échelle des étres allant de Dieu jusqu’au monde inorganique, qui avait dominé
I'imaginaire occidental, se substitue I'image d’un arbre de vie buissonnant, dans lequel les especes sont
liees par des liens généalogiques. Dans la deuxieme moitié du siécle, Darwin et ses adeptes, comme Huxley
en Angleterre et Haeckel en Allemagne, interrogent les origines de I'homme, sa place dans la Nature,

ses liens avec les animaux ainsi que sa propre animalité dans un monde désormais compris comme un
écosysteme.

Etablissement public des musées d’Orsay et de I'Orangerie | 1 8



Ce bouleversement dans les sciences, ainsi que les débats publics qui traversent le siécle, influencent
profondément les artistes. L'iconographie du singe reflete I'embarras devant nos ancétres simiesques

et la quéte fantasmatique du “chainon manquant” (Frémiet, Gabriel von Max). L'esthétique symboliste
de la métamorphose se peuple de monstres et d'hybrides, de centaures, minotaures, sirenes et autres
chiméres (Bocklin, Rodin). LArt nouveau et le Symbolisme témoignent d'une fascination pour les origines
de la vie, I'ontogenese et la phylogénese: formes unicellulaires, animaux marins ou embryonnaires
s'insinuent dans des univers indéfinis (Kubin), dans les secrets de la maternité. Chez certains artistes,

la quéte des origines s'associe a la crainte de I'hérédité morbide (Munch).

Avec les Kunstformen der Natur de Haeckel, la Nature devient artiste. Le monde infiniment petit, la botanique
et les profondeurs océaniques inspirent les arts et notamment les arts décoratifs (Gall¢, Tiffany, Constant
Roux). Dans son décor du chateau de Domecy-sur-le Vault, Odilon Redon couvre les murs de «fleurs,
fleurs de réve, d'une faune imaginaire ». Claude Monet, avec ses Nymphéas, interroge la Nature créatrice
de formes, une natura naturans.

A la fin du siécle, aprés s’étre confrontés a I évolutionnisme, certains artistes refusent la naturalisation
de 'homme et le scientisme. lls recherchent une immortalité laique dans I'occultisme et le spiritisme,
comme Kupka, ou dans la théosophie et |'anthroposophie qui accompagnent la naissance de I'art abstrait
(Kandinsky, Hilma af Klint, Mondrian).

Le musée d'Orsay consacre pour la premiére fois une exposition, a la croisée des sciences et des arts, qui
retrace les themes de ce questionnement et confronte les principaux jalons des découvertes scientifiques
avec leur paralléle dans I'imaginaire.

Commissariat:
Laura Bossi, neurologue et historienne des sciences, Paris

Commissaire de I’exposition a Paris :
Elise Dubreuil, conservatrice arts décoratifs au musée d’Orsay, Paris

Avec la collaboration de

Lionel Britten, responsable de la documentation au musée d’Orsay

Marie-Liesse Boquien, Jérome Legrand, Clémentine Lemire, chargés d’études documentaires au musée
d’Orsay

Commissaires de I’exposition a Montréal :

Jennifer Laurent, conservatrice des arts décoratifs modernes et contemporains au Musée des beaux-arts de
Montréal

Dr Hilliard T. Goldfarb, conservateur senior - collections et conservateur des maitres anciens au Musée des
beaux-arts de Montréal

Comité scientifique:

Pietro Corsi, Professeur émérite d'histoire des sciences a l'université d'Oxford et a I'EHESS, Paris

Dario Gamboni, Professeur d’histoire de I'art a 'université de Genéve

Guillaume Lecointre, Enseignant-chercheur en systématique et évolution, professeur du Muséum national
d'Histoire naturelle

Ce projet a été développé sous la direction de Laurence des Cars, Présidente des musées
d’'Orsay et de I'Orangerie, et de Nathalie Bondil, Vice-Présidente du Conseil des Arts du Canada.

L’exposition sera présentée au Musée des beaux-arts de Montréal, Canada, du 20 mars au 27
juin 2021.
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Frederic Edwin Church (1826-1900)

DeWitt Clinton Boutelle (1820-1884)

Cotopaxi, Ecuador, 1862,

huile sur toile, 87,6 x 142,2 cm,

Etats-Unis, Reading, PA, Reading Public Museum

Reading Public Museum, Reading, Pennsylvanie, Etats-Unis
© Reading Public Museum

Arnold Bocklin (1827-1901)
Meeresstille, 1886/1887,

huile sur bois, 103 x 150 cm,
Bern, Suisse, Kunstmusem Bern
© Kunstmuseum Bern

Nicolas Maréchal (1753-1802)

Ours blanc - Ursus maritimus Phipps (Ursidés): Ours polaire, 1796
aquarelle sur vélin, 33 x 46 cm,

Collection des vélins, portefeuille 70, fol. 78

Photo © Muséum national d'histoire naturelle, dist. RMN / Tony Querrec

Piet Mondrian (1872-1944)
Evolution, 1911,

huile sur toile, 183 x 257,5 cm,
Musée d'art de La Haye

Photo Kunstmuseeum den Haag
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EXPOSITION AU MUSEE D'ORSAY

Laurent Grasso
10 novembre 2020 — 14 février 2021

Musée d'Orsay
Niveau 0, entre-tours fond de nef

Laurent Grasso a été invité en 2017 par le musée d’Orsay pour
réaliser une ceuvre de grande ampleur dialoguant avec I'exposition
événement Les origines du monde. Linvention de la nature au siécle
de Darwin.

Depuis trois ans, le studio Laurent Grasso est entré dans un
processus de recherche autour de I'irrémédiable transformation
de la nature par I’'homme et de l'indissociable entrelacement

du naturel avec le culturel. Un film ainsi qu’une série de peintures
et de sculptures sont en cours d’élaboration.

Laurent Grasso
Untitled, 2020,

Dans la continuité des recherches darwiniennes, I'artiste scrute Z;rLis. muség d’OfS%DAGP s 2000
7 . . . . - aurent Grasso , Faris
les évolutions, mutations ettraqsformatlons du vivant mais dans Photo © Studio Laurent Grasso, Courtesy Perrotin
le contexte 2.0 d’'une hyper accélération de ces changements et
d’une hybridation paroxystique des humains et des non-humains.

Empruntant au topos darwinien de I'expédition, le projet de film de Laurent Grasso pose la question

de I'exploration dans un monde cartographié par satellite, hyperconnecté, ou I'espace et le temps se
trouvent comprimés et dans lequel les découvertes sont davantage liées a une géographie conceptuelle,
prospective, expérimentale, qu'a un cheminement physique tel que celui entrepris par Darwin a bord

du HMS Beagle.

C'est ainsi que s'est dégagée progressivement I'idée d'un « film machine », un film qui s'écrirait, évoluerait
et se réagencerait tel un code, puisant dans le monde comme dans une base de données et faisant
émerger les spectres de différents lieux symptomatiques d’un impact ou d'une ingénierie de 'homme sur
les milieux.

Plutot donc que de privilégier un tournage réel, comme dans ses précédents films, le studio Laurent Grasso
a entrepris un long travail de traitement d'images, de faits, de narrations déja collectés, avec |'intuition
que I'enjeu de I'exploration aujourd’hui se situerait davantage dans les défis de |I'analyse du big data

que dans I'accumulation de nouvelles données a interpréter. Autrement dit, I'opacité du monde proviendrait
plus d'une accumulation d’informations a déchiffrer que de zones géographiquement inconnues qu'il
s'agirait de défricher.

La crise du COVID 19 est venue tragiquement corroborer les intuitions du projet en cours d’élaboration.
D’une part parce qu’elle est un «hyperobjet» dont I'invisibilité n'a d'égal que son étendue planétaire,

un produit complexe issu d’interactions hasardeuses entre humains et non-humains et d'une géographie
mondialisée. D'autre part, parce que le confinement qu’elle impose accentue |'importance grandissante
de cette virtualisation du monde.
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Laurent Grasso est un artiste frangais né en 1972. Il vit et travaille entre Paris (France) et New York (USA).
Diplémé de I'Ecole nationale supérieure des Beaux-Arts de Paris, il a été lauréat du Prix Marcel-Duchamp
(2008) et pensionnaire de la Villa Médicis a Rome (2004-2005).

Laurent Grasso a présenté son travail a l'occasion de nombreuses expositions individuelles a travers

le monde congues dans des dispositifs immersifs ou labyrinthiques comme par exemple au Palais Fesch,
musée des Beaux-Arts d'Ajaccio pour « PARAMUSEUM » en 2016, a la Fondation Hermes de Tokyo avec
« Soleil Noir» en 2015, au Jeu de Paume en 2012 et au musée d’Art contemporain de Montréal en 2013
avec « Uraniborg », au Hirschhorn Museum and Sculpture Garden de Washington, D.C. avec « The Black
Box» en 2011, au Palais de Tokyo a Paris pour « Gakona » en 2009, entre autres.

Parallelement, Laurent Grasso a été invité a réaliser des installations dans |I'espace public comme Solar
Wind (2016), ceuvre pérenne placée sur les parois des silos Calcia, a la périphérie du 13¢ arrondissement
de Paris.

Laurent Grasso a également participé a de nombreuses expositions collectives et plusieurs biennales
internationales d'art contemporain comme la Biennale de Sydney (Australie, 2018). Il est représenté par
la galerie Perrotin (Paris, New York, Hong Kong, Seoul, Tokyo, Shanghai) et Sean Kelly gallery (New York).
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Laurent Grasso
© Laurent Grasso / ADAGP, Paris 2020
Photo © Studio Laurent Grasso, Courtesy Perrotin

Laurent Grasso
© Laurent Grasso / ADAGP, Paris 2020
Photo © Studio Laurent Grasso, Courtesy Perrotin

Laurent Grasso
© Laurent Grasso / ADAGP, Paris 2020
Photo © Studio Laurent Grasso, Courtesy Perrotin
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EXPOSITION AU MUSEE D'ORSAY

Modernités suisses
(1890-1914)

2 mars — 27 juin 2021

Musée d'Orsay
Niveau 2, salles 67-72

Ala fin du xix® siecle, la scene artistique en Suisse est

d’une grande vitalité. Autour de la fin des années 1890, s'affirme Ernest Bieler (1863-1948)
e . . . . . Ramasseuse de feuilles mortes, vers 1909,
une generatn_)n de peintres, tels que Cuno Amiet, Glovanm. gouache, aquarelle et crayon sur papier, 47 x 57,9 cm,
et Augusto Giacometti, Felix Vallotton, ou encore Ernest Bieler Musée d‘art du Valais, Sion,
ou Max Buri, qui renouvellent profondément I'art de leur temps. don de Ia Fondation de famille Jean-Jacques
. X X et Marie Mercier-de-Molin en 1991
Formés en France, en Allemagne ou en Italie pour certains, en Photo © Musées cantonaux du Valais, Sion.

lien avec les avant-gardes européennes, ils explorent la puissance =~ Michel Martinez
expressive, symbolique ou décorative de la ligne et de la couleur,

tout en s'attachant a des sujets puisés dans une histoire et une

culture nationale suisse en train de s'inventer, avec pour contexte

I"affirmation du jeune Etat fédéral, créé en 1848.

Ces peintres et ce moment fécond de I'art en Europe restent pourtant profondément méconnus hors

de Suisse. Aucune exposition n'a été consacrée en France a la scéne picturale suisse en dehors de deux
manifestations en 1934 et en 1960, puis, plus récemment, de deux rétrospectives ambitieuses consacrées
a Ferdinand Hodler (en 2007 au musée d'Orsay) et Félix Vallotton (en 2014, aux Galeries nationales du
Grand Palais). Pourtant, des peintres comme Paul Gauguin ou Van Gogh, des lieux comme Paris et Pont-
Aven, ont été déterminants pour des artistes majeurs de la période comme Cuno Amiet.

Cette exposition s'inscrit dans une programmation qui fait écho au foisonnement caractéristique de cette
époque charniere dans la naissance de la modernité, de la seconde moitié du xix® siécle au début du xx®
siecle. Elle a pour ambition de faire découvrir des ceuvres pour I'essentiel jamais montrées en France.

Elle réunit quelques 70 chefs-d'ceuvre de la période provenant essentiellement de collections publiques
et privées suisses. Elle présente les grandes figures et les jalons du développement d'avant-gardes a la
fois ouvertes aux grands courants européens, mais aussi profondément ancrées dans un paysage culturel
et intellectuel suisse. Plutdt qu'un panorama exhaustif, I'exposition invite a la découverte de personnalités
artistiques inconnues en France et a la délectation de tableaux exceptionnels.

L'exposition déploie une dizaine de sections, alternant approches monographiques ou tissant des dialogues
entre les peintres. Le catalogue de I'exposition restitue |I'évolution de la peinture suisse des années 1900
dans son contexte historique et met a I'honneur ses protagonistes comme les collectionneurs, critiques
d'art, médiateurs et marchands d’art.

Commissaires:
Paul Miiller, historien de I'art
Sylvie Patry, directrice de la conservation et des collections du musée d'Orsay
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Giovanni Giacometti (1868-1933)
Autoportrait, 1899,

huile sur toile, 40 x 60 cm,

Suisse, Genéve, Musée d'art et d'histoire

© Musées d'art et d'histoire, Ville de Genéve /
Bettina Jacot-Descombes

Giovanni Giacometti (1868-1933)

Vue de Capolago, vers 1907,

huile sur toile, 51,5 x 60 cm,

Suisse, Winterthur, Kunst Museum Winterthur
© Dist. RMN-Grand Palais (Musée d'Orsay)

/ Hervé Lewandowski

Félix Vallotton (1865-1925)

Coucher du soleil, ciel orange, 1910,

huile sur toile, 54 x 73 cm,

Suisse, Winterthur, Kunst Museum Winterthur
© SIK-ISEA, Zurich
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EXPOSITION AU MUSEE D'ORSAY

Deécorations
Impressionnistes

12 avril — 25 juillet 2021

Musée d'Orsay
Niveau 0, grand espace d’exposition

«C'a été le réve de toute ma vie de peindre des murs », confiait
Degas, comme en écho a Renoir qui voulait «transformer des murs

. . . . R Claude Monet (1840-1926)
entiers en Olympe ». lIs ne sont pas les seuls impressionnistes a Le bassin aux nymphéas, harmonie rose, 1900,
formuler un tel veeu. S'ils n'ont pas regu les commandes officielles  huile sur toile, 80 x 100,5 cm,
espérées pour les mairies, les gares et autres édifices publics pusee ¢ ngéF::;'j'Pz;”ingusée Sorsay))
qu’érigent le Second Empire et la 11° République, les impressionnistes  Hervs Lewandowski
ont tout au long de leur carriére, réalisé des peintures et des objets
décoratifs. Caillebotte, Cassatt, Cézanne, Monet, Morisot, Pissarro, Renoir, mais aussi Marie et Félix
Bracquemond, Boudin et Manet, ont également exploré des techniques, des formats et des motifs en
redéfinissant a leur maniére I'idée méme de « décoratif ». Cette notion paradoxale, alors a la fois positive
et dépréciative, est au cceur de la pratique artistique, de la pensée esthétique et sociale de la fin du xix®
siecle. Les impressionnistes ont ainsi pris part a la réflexion sur la place du beau dans la vie quotidienne,
que redéfinissent alors |'industrialisation et |a diffusion a une échelle inédite des arts visuels et des
objets. On connait I'apport de Gauguin et des Nabis a cette question du décor. On oublie que, de la fin des
années 1860 au début du xxe siecle, les impressionnistes s'en sont emparés et ont brouillé les frontiéres et la
hiérarchie entre tableaux de chevalet et décorations.

Cet aspect de I'impressionnisme reste en effet aujourd"hui méconnu et il n'a jamais fait I'objet d'une
exposition. Pourtant, le cycle des Nymphéas de I'Orangerie, que Monet nommait ses « grandes décorations »
et qu’André Masson célébra comme la Sixtine de I'impressionnisme, vient couronner plus de soixante
années d’incursion dans un champ auquel les impressionnistes ne sont que rarement associés.

Des ceuvres aujourd’hui présentées et regardées comme des tableaux de chevalet ont été congues comme
des décorations pour les demeures de collectionneurs aventureux ou pour les artistes eux-mémes. Le jeune
Cézanne couvre dans les années 1860 les murs de la maison paternelle du Jas de Bouffan de créations
étranges. Monet concoit un ensemble pour le collectionneur Ernest Hoschedé. Il décore de fleurs et de
fruits les portes du salon de I'appartement parisien de son marchand Paul Durand-Ruel, véritable vitrine
de I'impressionnisme. Morisot passe commande a Monet pour orner son salon-atelier, tandis que Caillebotte
fleurit en peinture les portes et les murs de sa maison du Petit-Gennevilliers. lls font entrer le «réel »

de la vie moderne ou de la nature observée, souvent revivifiée par leur admiration pour les arts du Japon.
Parallelement, Renoir peint des dessus-de-porte inspirés de Wagner pour la villégiature familiale du
peintre Jacques-Emile Blanche a Dieppe. Les années suivantes, il explore aussi les possibilités décoratives
du nu féminin, a travers des séries de sources et de cariatides aussi monumentales que sculpturales.

Ces ensembles n‘ont pas été conserveés in situ et sont aujourd’hui dispersés. Révélant un aspect inattendu
de I'impressionnisme cette exposition en rassemble pour la premiere fois certains afin, comme I'invoquait
en 1912 le grand historien de |'art Meier-Graefe a propos de Renoir, de « servir de cadre a cette
magnificence légere [...], [a] |a joie que ressent le spectateur devant ces décorations qui laissent bien loin
derriere elles tous les essais décoratifs de notre époque ».
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Un autre aspect de I'exposition concerne les menus objets, éventails ou céramiques créés par les
impressionnistes. Ces productions attestent leur intérét pour la décoration au sens large, sur fond de
réaction a un « état mental de I'art industriel qui s’effondre de plus en plus». Le constat, dressé par
Pissarro, pourrait étre de Renoir qui ne rédige pas moins de quatre textes en ce sens. Surtout, des
ceuvres comme les éventails, auxquels les impressionnistes avaient prévu de consacrer une salle de leur
4¢ exposition collective de 1879, autorisent des jeux de compositions et perspectives audacieuses, qui se
retrouvent aussi dans leurs tableaux. Les impressionnistes expérimentent des formats « décoratifs »
(carré, frise, ...) et accordent la primauté a des qualités jugées alors essentiellement décoratives (couleur,
refus de la narration, ...) dans la peinture de chevalet.

Cette composante décorative, inscrite dans la conception méme du tableau impressionniste, a aussi
présidé a la réception du mouvement par ses contemporains. On oublie souvent que les tableaux montrés
par les impressionnistes ont également choqué car ils étaient accusés d'étre de simples décorations,
c'est-a-dire des ceuvres dénuées de signification. Louis Leroy, le critique, qui a baptisé I'impressionnisme
en 1874, ne comparait-il pas ce qu’'expose alors Monet a du « papier peint»? La nouvelle « école » est
parfois définie comme « coloriste et décorative », autant dire assimilée a une production mineure fondée
sur le seul agrément superficiel des sens et des effets de surface. Mais, a mesure que les catégories de
décoration et décoratif évoluent pour devenir a la fin des années 1880 un mode d’organisation plastique et
une promesse de renouveau pour toutes les expressions artistiques, c'est bien, selon le mot de Félix
Fénéon, un «génie décoratif » propre a Monet et aux impressionnistes que saluent enfin les
contemporains.

Production d’ceuvres décoratives par nature ou par destination, exploration et migration de la notion de
«décoratif», importance de cette notion ambigué pour comprendre le «scandale » de I'impressionnisme:
de la fin des années 1850, origines du mouvement, aux années 1920 achévement des Nymphéas, les liens
entre les impressionnistes et la décoration sont donc variés, féconds et centraux a bien des égards. Cette
exposition invite donc pour la premiére fois a explorer une autre histoire de |'impressionnisme et a
découvrir des ceuvres des Bracquemond, de Boudin, Caillebotte, Cassatt, Cézanne, Degas, Manet, Monet,
Morisot, Pissarro et Renoir venant du monde entier, pour certaines rarement ou jamais présentées en
France. Lexposition montrera comment, a travers une centaine de peintures, éventails, céramiques ou
dessins, les impressionnistes ont tracé un chemin nouveau, avec la conviction que, pour citer Renoir, I'art
est fait avant tout pour « égayer les murs».

Commissaires:

Sylvie Patry, directrice de la conservation et des collections du musée d'Orsay

Christopher Riopelle, The Neil Westreich Curator of Post 1800 Paintings, National Gallery, Londres
Anne Robbins, Associate Curator of Post 1800 Paintings, National Gallery, Londres

Cette exposition est organisée avec la National Gallery de Londres ou elle sera présentée du 11 septembre 2021 au 9 janvier 2022.
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Camille Pissarro (1830-1903)

Eventail : Coteaux de Chaponval,

gouache, pastel, peinture sur soie, 27.8 x 57.5 cm,

Paris, musée d'Orsay, conservé au musée du Louvre

Photo © RMN-Grand Palais (Musée d'Orsay) / Tony Querrec
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EXPOSITION AU MUSEE D'ORSAY

Vivement le cinéma!
27 septembre 2021 — 16 janvier 2022

Musée d'Orsay
Niveau 0, grand espace d’exposition

Entre le mitan du xixé siecle et le déclenchement de la Premiere
Guerre mondiale, les mutations du regard artistique sont profondes
et marquent I'avénement de nouvelles cultures visuelles tels que

le Réalisme, |I'lmpressionnisme, le Naturalisme et I’Art Nouveau,
ainsi que la naissance du cinéma. La fin du xix® siecle connait

les grands bouleversements urbains, en particulier a Paris, avec
I'intensification et la vitesse inédite des déplacements. L'ceil est
désormais contraint d'étre mobile. Un sentiment d'accélération

de I'Histoire et de disparition rapide du monde ancien conduit
I"humanité vers une nouvelle perception du temps.

Sur une proposition de Dominique Paini, I'exposition « Vivement
le Cinéma! » décrira les influences involontaires, les emprunts
deélibérés, les coincidences contemporaines dont le medium
naissant s’enrichit dans la proximité des Beaux-Arts et grace a
la puissance de son matériau photographique. En une décennie,

Henri Riviére (1864-1951)

Un couple rentrant dans un batiment public,
entre 1885 et 1895

Paris, musée d'Orsay

© ADAGP, Paris, 2020

Photo © RMN-Grand Palais (Musée d'Orsay) /
Hervé Lewandowski

le cinématographe (né en 1895) devient le cinéma, il se dote de «théatres » spécifiques (1906-1907) afin
que les films soient projetés dans des conditions susceptibles de fidéliser le public. De curiosité amusante
et d'attraction stupéfiante le cinéma devient un spectacle qui concurrence le music-hall et le théatre:
I'écran cinématographique remplace la rampe de ces derniers. La mise en scéne des films emprunte
largement aux « grandes machineries picturales » de la peinture académique ou dite de « style pompier».

Le public des Salons est prét a se rendre dans les salles de cinéma.

Commissariats:

A Paris:

Dominique Paini, commissaire d'exposition indépendant

Paul Perrin, conservateur peinture au musée d'Orsay

Marie Robert, conservatrice en chef photographie au musée d'Orsay

A Los Angeles:

Leah Lehmbeck, directrice du département peinture et sculpture européenne et art américain au Los Angeles County Museum of Art
Britt Salvesen, directrice du département de photographie, des estampes et dessins au Los Angeles County Museum of Art
Vanessa R. Schwartz, Professor, History and Art History, Director, Visual Studies Research Institute a I'University of South California

Cette exposition est organisée avec le Los Angeles County Museum of Art Los Angeles au LACMA du 20 février au 10 juillet 2022.
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Camille Pissarro (1830-1903)

La Place du Théétre Frangais, France, 1898,

huile sur toile, 72.39x 92.71 ¢m,

Los Angeles, Etats-Unis, Los Angeles County Museum of Art
Photo © LACMA

Henri de Toulouse-Lautrec (1864-1901)

Louis Comfort Tiffany (1848-1933)

Au Nouveau Cirque, Papa Chrysantheme, vers 1894,

vitrail : verres "américains”, cabochons, 120 x 85 cm,

Musée d'Orsay, Paris

Photo © RMN — Grand-Palais (Musée d'Orsay) / Gérard Blot

Léon Belly (1827-1877)

Pelerins allant & La Mecque, 1861,

huile sur toile, 161 x 242 cm,

Paris, France, musée d'Orsay

© RMN-Grand Palais (Musée d'Orsay) / Hervé Léwandowski
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EXPOSITION AU MUSEE D'ORSAY

Signac collectionneur
12 octobre 2021 — 13 février 2022

Musée d'Orsay
Niveau 0, nouvelle salle d’exposition

Depuis une quinzaine d'années, le collectionnisme suscite un regain
d'intérét, et est a I'origine de nombreuses études, expositions
et publications. Dans ce cadre, |a collection Signac est un véritable  van Gogh (1853-1890)
cas d'école car elle reflete le regard et les partis-pris d'un artiste Les harengs, _
. . . N . . Collection particuliere © droits réservés
particulierement actif sur la scéne artistique de son temps.
La collaboration avec les archives Signac, qui conservent, outre
la correspondance de l'artiste, les carnets ou il consignait ses achats,
permet d'établir un recensement précis des peintures, dessins
et estampes qui lui ont appartenu.

Autodidacte, Signac apprend son métier en regardant les ceuvres des impressionnistes, en particulier
celles de Claude Monet, d’'Edgar Degas, de Gustave Caillebotte ou d’Armand Guillaumin qui pour la plupart
figurent dans sa collection. Sa premiére acquisition est un paysage de Paul Cézanne.

Issu d'une famille aisée sans étre riche, Signac peut envisager de réunir des ceuvres importantes, mais
se doit d'étre réfléchi dans ses choix. D’'emblée, le rdle qu'il joue dans la fondation puis I'organisation

du Salon des artistes indépendants, dont il devient président en 1908, le place au carrefour des différentes
tendances de I'avant-garde. S'il privilégie souvent les ceuvres de ses amis néo-impressionnistes, celles
de Georges Seurat, de Camille Pissarro, de Maximilien Luce ou d’Henri-Edmond Cross en particulier,

il s'intéresse aussi a celles des Nabis, Pierre Bonnard, Edouard Vuillard, Ker-Xavier Roussel, Maurice
Denis et Félix Vallotton. Parmi la génération suivante, sa passion de la couleur le conduit a aimer les fauves,
en particulier Kees Van Dongen, Henri Matisse, Charles Camoin et Louis Valtat. Car I'auteur du traité
D'Eugene Delacroix au néo-impressionnisme indique d'emblée la filiation qui du néo-impressionnisme mene
au fauvisme. La collection réserve aussi quelques surprises dont des ceuvres moins attendues chez le
chantre de la couleur, comme un beau fusain d'Odilon Redon ou un tableau «un peu lubrique » de Walter
Sickert.

Commissaires:

Laurence des Cars, présidente des musées d'Orsay et de I'Orangerie

Marina Ferretti, directrice scientifique du musée des impressionnismes de Giverny
Charlotte Hellmann, directrice des Archives Signac
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Georges Seurat (1859-1891) Seurat (1859-1891)

Le cirque, 1891, Le Dineur, vers 1884

huile sur toile, 186 x 152 cm, Collection particuliere © droits réservés
Paris, Musée d'Orsay

Photo © Musée d'Orsay, Dist. RMN-Grand Palais /

Patrice Schmidt

Cézanne (1839-1906)
Collection particuliére © droits réservés
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AU MUSEE DE L'ORANGERIE
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NOUVELLE PRESENTATION DE LA COLLECTION
DU MUSEE DE LORANGERIE

Les Arts a Paris.

Monet, Cézanne, Renoir,
Matisse, Modigliani,
Picasso...

A partir du 16 septembre 2020
Musée de I'Orangerie

Un musée parisien,
du Musée Monet au musée de I'Orangerie

Institution parisienne ancienne et bien connue, située au coeur
du Jardin des Tuileries, le musée de I'Orangerie est fondé en 1927

al'occasion de la mise en place de I'ensemble exceptionnel des Amedeo Modigliani (1884-1920)

grands panneaux des Nymphéas de Monet. Au début des années hPa_UI/ Guillaume, ’VOHV? Pilota, 1315] ) )
. . uile sur carton collé sur contre-plaque parquete

1980, la collection du marchand Paul Guillaume, de sa veuve © Photo RMN - Hervé Lewandowski

Domenica et son époux Jean Walter, constituée de tableaux

majeurs de Cézanne, Renoir, Matisse, Picasso, Derain, Modigliani, Soutine, Utrillo, Rousseau et Laurencin,
estinstallée en étage, selon de nouveaux réaménagements. En 2006, une rénovation compléte du batiment
par l'architecte Olivier Brochet permet de redonner un éclairage zénithal aux Nymphéas, de disposer

le reste de la collection en sous-sol dans des espaces modernes en béton ciré. Enfin, en 2010, le musée

de I'Orangerie rejoint le musée d'Orsay dans un établissement public commun, I'Etablissement public des
musées d'Orsay et de I'Orangerie.

Cette breve histoire place aujourd’hui le visiteur, quelques quinze ans aprés la rénovation, face a un musée
dynamique, plébiscité — sa fréquentation a dépassé le seuil du million de visiteurs par an — et dont le succes
exige une rénovation des espaces mais aussi, avec le recul de ces quelques années, un pas supplémentaire
dans la construction de son identité propre.
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Nouveaux axes de lecture,
vers une plus grande cohérence

La collection est formée majoritairement d'ceuvres créées durant
les deux premieres décennies du xx® siecle depuis les Nymphéas
(1914-1926), les natures mortes de 1905-1906 de Renoir, le célebre
portrait de son fils Claude en clown de 1909 ou Gabrielle couchée
de 1906/08, Les Trois sceurs de Matisse de 1917, le Nu sur fond
rouge de Picasso de 1906 ou la Grande Baigneuse de 1921, |a série
des toiles de la période blanche d’Utrillo des années 1912-1914,

le portrait de Paul Guillaume par Modigliani de 1915, les paysages

de Céret de Soutine de 1919-1922, etc. C'est un ensemble homogene Lot filss Crilipuers Sl evatues
qui dialogue avec les Nymphéas. La nouvelle présentation en loscNnls & Yo A
souligne la cohérence chronologique, géographique et artistique. PAUL GUILLAUME

108 FAUBOURG SAINT HONORE

Ainsi, ont été dégagés quelques axes forts de lecture réunis sous le
titre emprunté a la revue fondée par Paul Guillaume, Les Arts a Paris'
et qui parait entre 1918 et 1935.

Couverture du premier numéro de la revue

, . N , . . e i Les Arts a Paris fondée en 1918 par Paul Guillaume
La réception des maitres de |I'Impressionnisme au xx° siécle est © Droits réservés

au cceur de la collection avec la présence remarquable du dernier

Monet, du dernier Renoir redécouvert pendant I'entre-deux guerres, particulierement par Matisse,
Picasso et Derain, de Cézanne dont la relecture par les avant-gardes, notamment le cubisme, est bien
connue.

La vision du poéte Apollinaire a présidé aux choix de Paul Guillaume et conféré une tonalité singuliere que
I'on pourrait qualifier de « primitivisme moderne » avec une valorisation précoce des arts extra-occidentaux
mis en regard des ceuvres de Picasso, Matisse ou du Douanier Rousseau.

La collection du musée de I'Orangerie présente enfin quelques grandes figures de la dite « Ecole de Paris»

a travers I'image de |'artiste « méteque », de |'artiste maudit — Soutine, Utrillo, Modigliani... —
quintessence du Paris des Années Folles.

1: Revue fondée en 1918 par Paul Guillaume sous I'impulsion de Guillaume Apollinaire, sur le modele de sa revue interrompue par la guerre, Soirées de Paris:
Les Arts a Paris. Actualités critiques & littéraires des Arts et de la Curiosité chez Paul Guillaume. Elle parait jusqu’en 1935.
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Une collection enrichie et vivante

Afin d’expliciter cette vision renouvelée, le musée de I'Orangerie a
enrichi sa collection de nouveaux dépots.

Un polyptique de Joan Mitchell des collections du Musée national
d'art moderne/Centre Pompidou relie les deux niveaux du musée,
offrant une relecture abstraite américaine des Nymphéas.

Le musée du quai Branly-Jacques Chirac accorde un important
dépot d'un ensemble d'objets africains et océaniens anciennement
collection Paul Guillaume. Ces ceuvres sont présentées dans une
nouvelle salle spécifiquement aménageée, avec quelques tableaux
de Matisse, Picasso et Derain ainsi que des pieces d'archives

du musée rarement exposées (revues, lettres d’Apollinaire, ouvrage
du poéte « L'album négre »).

Depuis peu, le musée procede a des acquisitions d'ceuvres en rapport
avec la collection Paul Guillaume: un dessin préparatoire pour

le Portrait de P. Guillaume par Modigliani, une statuette du Gabon
(Lega), une nature morte de 1918 de Derain ou encore un Portrait
dApollinaire de 1908 par Marie Laurencin.

Des espaces plus modulables,
mieux éclairés et mieux articulés

Amedeo Modigliani (1884-1920)

Antonia, vers 1915,

huile sur toile

© RMN-Grand Palais (Musée de I'Orangerie) /
Hervé Lewandowski

Afin de rendre I'accrochage plus souple, les cimaises sont doublées. Les salles en retour de galerie sont
redessinées afin de ménager des zones plus intimistes et un parcours ménageant des surprises. Le systeme
d'éclairage est optimisé. La galerie retrouve une nouvelle ampleur, unifiée en blanc en accord avec les
parois et les colonnes en béton ciré. . La signalétique, épurée, est congue selon des typographies inspirées

des années 20, de I'esthétique Art Déco.
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Un parcours sous I'égide d’Apollinaire

La grande galerie met a I'honneur I'approche de I'art moderne par Apollinaire. Laccrochage est congu

a partir de ses deux « champions », Picasso et Matisse — exposés en face a face des 1918 par Paul
Guillaume — et placé sous l'invocation de «|'art négre », vecteur, avec I'art naif du Douanier Rousseau,
d’'une forme de stylisation moderne et poétique. Ainsi les tableaux de grand format se rapportant a cette
forme de « primitivisme moderne » sont montrés dans la galerie: Picasso, Derain, Modigliani, Matisse

et Rousseau.

Dans les salles intérieures, se succedent les ensembles monographiques, exemplaires du go(t des
années 20: Renoir, Cézanne, Matisse, Laurencin, Rousseau, Utrillo et Soutine et la salle des ceuvres
extra-occidentales. Laccrochage devient plus sélectif, davantage diversifié et permet une meilleure
mise en valeur des chefs-d'ceuvre de la collection.

Des focus réguliers sur la collection sont proposés dans une salle spécifique. Le cycle qui avait débuté
avec les dossiers sur I'amitié Monet/Clemenceau, les paysages de banlieue du Douanier Rousseau,

se poursuit avec des focus sur Les Biches de Marie Laurencin puis les Intérieurs de Paul et Domenica
Guillaume ou encore Alfred Stieglitz et Paul Guillaume. De nouveaux textes de salles et cartels développés
contribuent a une meilleure médiation. De nouvelles publications — guides, chronologie de I'Orangerie —
accompagneront la réouverture de la collection permanente.

Une programmation cohérente et en écho pour une réouverture festive

Cette nouvelle présentation conforte et compléte la programmation spécifique d’expositions temporaires,
de contrepoints contemporains et de focus sur la collection.

A la suite de Dada Africa (2017), de Nymphéas. Le dernier Monet et I'abstraction américaine (2017) ou
d’Apollinaire. Le regard du poéte (2014), la réouverture des collections est accompagnée d’une exposition
intimement liée a Ihistoire de la collection, consacrée a Giorgio de Chirico. La peinture métaphysique,
artiste découvert et soutenu par Paul Guillaume. A I'automne 2021, I'exposition Soutine/de Kooning
montrera la réception de Soutine aux Etats-Unis et particulierement par l'artiste expressionniste abstrait
de Kooning, grace notamment au collectionneur le Dr Barnes et Paul Guillaume, son conseiller.

«Au sortir de cette parenthése inédite, le musée de I'Orangerie ouvrira au public dés le 22 juin, avec les
salles des Nymphéas, ceuvre ultime que Monet peint en riposte a la Grande Guerre et qui, selon les mots
de Bachelard, “marquent I'été qui ne trahira plus”. C'est sous cet augure que je souhaite placer nos
retrouvailles, et ce, avant la réouverture complete des collections selon une toute nouvelle présentation,
a partir de mi-septembre. » Cécile Debray, directrice du musée de I'Orangerie
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EXPOSITION AU MUSEE DE L'ORANGERIE

Giorgio de Chirico.
La peinture métaphysique

16 septembre — 14 décembre 2020

Musée de I'Orangerie
Niveau -2, espace d'exposition temporaire

« L'abolition du sens en art, ce n'est pas nous les peintres qui I'avons
inventée. Soyons juste, cette découverte revient au polonais
Nietzsche, et si le frangais Rimbaud fut le premier a I'appliquer dans
la poésie, c'est votre serviteur qui I'appliqua pour la premiére fois
dans la peinture. » (1919). C’est ainsi que Giorgio de Chirico définit
son art métaphysique, dont la singularité, la nouveauté ont frappé

d’emblée Apollinaire, dés 1913. Peintre italien, issu d'une vieille Giorato do Chirice (1883-1378)
famille de Constantinople, parfaitement cosmopolite, Chirico fut 'une  nyile sur toile, 94 x 7.9 cm,

des grandes figures de la galerie Paul Guillaume qui le représente Paris, Centre Pompidou -
. d | P 1930. Et I'épisode bi d’André Bret Musée national d'art moderne
jusque dans les années . EtI"épisode bien connu d’André Breton ¢ geqrges Meguerditchian Centre Pompidou,

découvrant dans la vitrine de la galerie le tableau Le Revenant MNAM-CCI / Dist. RMN-GP
(Le Cerveau de I'enfant), qui cristallisa son idée d’une peinture © ADAGF, Paris, 2020
métaphysique, ou encore 'hommage que peignit Picasso en 1915

a travers son tableau, L'homme assis au chapeau melon, rappellent

I'importance de cet artiste pour I'art moderne.

Aujourd’hui, alors que ses ceuvres ne figurent pas dans les collections du musée de I'Orangerie, il a semblé
important de revenir sur I'histoire de cette rencontre entre |'artiste et Paris, entre le peintre et Apollinaire,
et Paul Guillaume, lors de son premier séjour parisien, entre 1911 et 1915, alors qu'il congoit et peint le
cceur-méme de son ceuvre métaphysique.

Né en Grece et formé dans le creuset de la culture classique et du romantisme allemand tardif, Chirico
développe les fondements d’une nouvelle conception artistique aux cotés de son frere cadet Alberto
Savinio. Eleve a I’Académie des Beaux-Arts de Munich ou il séjourne a partir de 1906, il découvre la pensée
de Nietzsche et Schopenhauer ainsi que les ceuvres de Bocklin et de Klinger. Aprés un passage en ltalie
ou il pose les fondements d'un art métaphysique, c'est cependant depuis la France, a Paris des I'automne
1911, qu'il développe pleinement celui-ci et met en place un vocabulaire plastique singulier au contact

des révolutions picturales modernistes. De retour en ltalie en 1915, il est envoyé avec son frére Savinio a
Ferrare pour des raisons militaires ety poursuit ses recherches picturales. La période ferraraise (juin 1915-
décembre 1918) est I'occasion pour les peintres Carlo Carra et Giorgio Morandi de fréquenter les deux
freres et marque la diffusion de I'art métaphysique.

L'exposition du musée de I'Orangerie retrace ainsi le parcours et les influences artistiques et philosophiques
qui ont nourri l'artiste Giorgio de Chirico de Munich, a Paris et enfin a Ferrare. De maniére inédite,

sont mis en lumiere les liens du peintre avec les cercles culturels et littéraires de son temps, a travers
une sélection exigeante d'une soixantaine d'ceuvres, peintures, sculptures, dessins de Chirico mises

en relation avec quelques ceuvres d'artistes tels que Backlin et Klinger, Archipenko, Magnelli, ou encore
les peintures métaphysiques de Carra et Morandi.
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Un ensemble de documents — revues, photographies et ouvrages —issus d'un fonds de I’Archivio dell’Arte
Metafisica completent la présentation intellectuelle et culturelle de cette période de la carriére de Chirico.

C'est cette approche resserrée sur quelques années, sur une ceuvre belle et énigmatique, qui a été choisie:
I'invention d'un art métaphysique. Cette exposition croise ainsi les themes récurrents de la programmation
du musée de I'Orangerie — Apollinaire, les avant-gardes parisiennes, la Grande Guerre et ses
conséquences sur la scéne artistique européenne, la galerie Paul Guillaume...

Commissariat général:
Paolo Baldacci, Archivio dell’Arte Metafisica, Milan

Commissaires:
A Paris: Cécile Girardeau, conservatrice au musée de I'Orangerie,

A Hambourg: Dr. Annabelle Gérgen-Lammers, conservatrice a la Hamburger Kunsthalle

Cette exposition est organisée avec la Hamburger Kunsthalle, Hambourg ou elle sera présentée du 21 janvier au 25 avril 2021.

Giorgio de Chirico (1888-1978) Giorgio de Chirico (1888-1978)

Les deux saeurs (L'ange juif), 1915, L’incertitude du poéte, 1913,

huile sur toile, 55 x 46 cm, huile sur toile, 106 x 94 cm,

Kunstsammlung Nordrhein-Westfalen, Diisseldorf Tate, Londres

Photo © BPK, Berlin, Dist. RMN-Grand Palais / Walter Klein Photo © Tate, Dist. RMN-Grand Palais / Tate Photography
© ADAGP, Paris, 2020 © ADAGP, Paris, 2020
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FOCUS SUR LA COLLECTION

Les Biches
de Marie Laurencin

16 septembre 2020 — 11 janvier 2021

Musée de I'Orangerie
Niveau -2, salle documentaire

Pour la saison 1924, Serge Diaguil_ev, I'iIIustre directeur d_es Ballets Marie Laurencin (1883-1956)

russes, commande un ballet a de jeunes artistes alors déja assez Les Biches, 1923,

en vue. |l choisit ceux qui incarnent le mieux un moment qu’il veut huile sur toils, 73x92¢em _

, 1. . .. . © RMN-Grand Palais (musée de I'Orangerie) /
léger et élégant: Francis Poulenc pour la partition, Bronislava Hervé Lewandowski

Nijinska — la sceur du célébre danseur — pour la chorégraphie, Marie ~ © ADAGP, Paris 2020

Laurencin pour les décors et les costumes. Dans un ensemble

parfait, ils créent un « Ballet d'atmosphere » affranchi de I'argument et de la narration, dont le seul
véritable theme est le désir: quelques jeunes femmes sophistiquées et trois jeunes hommes sont réunis
dans un vaste salon baigné de soleil, meublé uniquement d'un immense canapé bleu pour un marivaudage
distingué et plein d'ironie. Le livret se résume a un titre, Les Biches. Trente ans plus tard, Poulenc se
souvient dans les Entretiens avec Claude Rostand: « Je cherchais un titre animal, comme Les Sylphides,
et tout a coup je m’écriai: “Pourquoi pas /es Biches?" jouant ainsi sur le c6té animal de certaines femmes
de Marie Laurencin, et sur le double sens du mot biche dans la langue francgaise, Biches, pour cette raison,
estintraduisible en anglais ». Au lendemain de la création du ballet a Monte-Carlo le 6 janvier 1924,

la presse bruisse d’éloges. « Les Biches est une ceuvre étincelante de jeunesse et de joie » note le Matin.

Marie Laurencin s'engage avec enthousiasme dans cette premiere expérience de décors et de costumes
alors que sa carriere est déja couronnée de succeés. L'artiste a été la compagne de Guillaume Apollinaire
comme celle des origines du cubisme. Apres la guerre vécue loin de Paris, elle reprend place sur la scéne
artistique exécutant les portraits de brillantes personnalités mondaines, Cocteau, la baronne Gourgaud,
Coco Chanel, lady Cunard... Ses marchands I'accompagnent, Paul Rosenberg surtout mais aussi

Paul Guillaume avec qui elle se lie damitié. Ce dernier conserve dans sa collection la composition qui,
executée en grand, a constitué le rideau de scene du spectacle. Avec ces décors, achévent de se mettre
en place nombre des caractéristiques qui définissent jusqu’a la fin la peinture de Laurencin, I'amie dont
Jean Cocteau disait « Equivoque gracieuse. C'est une gazelle ».
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CONTREPOINT CONTEMPORAIN

Janaina Tschape
Contrepoint 5

19 octobre 2020 — 15 février 2021

Musée de I'Orangerie

Niveau 0, pronaos des Nymphéas Janaina Tschape
Blood sea,
capture d'écran
Le projet de Janaina Tschdpe n’est autre que celui énoncé par © Janaina Tschape

Claude Monet en 1909: « Je ne forme pas d'autre veeu que de

me méler plus intimement a la nature et je ne convoite pas d'autre destin que d’avoir, selon le précepte de
Goethe, ceuvré et vécu en harmonie avec ses lois ». Vidéographique, dessinée, performée, peinte, I'ceuvre
de l'artiste brésilienne trouve son origine dans I'observation de la nature, de son insaisissabilité et de ses
métamorphoses. « Pour moi, peindre signifie ressentir quelque chose de tres pres, étre dans le présent
physiquement, corps et ame. Je ne pourrais jamais expliquer a personne ce dialogue intime avec la toile.
Ma peinture ne dérive pas des images. Elle surgit de mes observations, qui peuvent étre des observations
de la nature comme celles de mon imagination; les deux vont de pair selon moi.» Sur un mode étrange

et onirique, elle offre dans la vidéo Blood, sea— le titre est emprunté a Italo Calvino — une immersion dans
un univers organique et colorg, libre revendication de son appartenance a la culture afro-brésilienne.

Pour le musée de I'Orangerie, Janaina Tschépe peint et trace, avec en téte Monet face a son étang de
Giverny lorsque le vieux maitre réinvente, au-dela du mythe de la peinture de plein air, le bonheur de couvrir
des carnets de rapides notations dessinées. Cette langue n’est pas étrangére a celle qui, en 2018, décryptait
les dessins apposeés sur certaines de ses peintures: « Cela vient de mon besoin de rester un peu plus avec
ma toile quand le gros du travail est fait. Je ressens souvent le désir de continuer encore un peu a toucher
la toile, avec le crayon par exemple, de parcourir sa peau colorée comme une caresse: pas uniquement
les grands coups de brosses, mais plutot les petits signes réfléchis, I'hésitation, sentir la proximité

de la toile avec la main et méme avec le nez. C'est seulement aprés que je vois quel genre de signes cela
produit, a ma grande surprise.»
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EXPOSITION AU MUSEE DE L'ORANGERIE

Magritte en plein soleil.
La période «Renoir»
1940-1947

10 février — 21 juin 2021

Niveau -2, espace d'exposition temporaire

Premiére exposition a montrer de fagon compléte un chapitre
de I'ceuvre de Magritte encore largement méconnu, elle permet
de confronter les ceuvres de Magritte a celles d’Auguste Renoir
qui l'ont inspiré.

Convaincu que la défaite des troupes allemandes a Stalingrad
est annonciatrice de la défaite définitive de I’Allemagne nazie et de
la fin prochaine du conflit mondial, Magritte se voit en prophéte
du bonheur et de la paix retrouvée: «...le beau cété de la vie serait ~— =—————
. .y . , \ ;o .. René Magritte (1898-1967)

le domaine que j'explorerais. J'entends par la tout I'attirail traditionnel ;o 1033,
des choses charmantes, les femmes, les fleurs, les oiseaux, gouache, 48.3 x 32.4 cm,

s 2 ’ Collection privée
les_arbres, I.atmosphere dg bonheur. Etc ... c’estun charme, assez © ADAGP, 2020, Paris © Phototheque . Magritte /
puissant qui remplace maintenant dans mes tableaux la poésie ADAGP Images, Paris, 2020
inquiétante que je m’étais évertué jadis a atteindre. » écrit Magritte
a Paul Eluard en 1941.

Magritte restera fidele a ce style « solaire » jusqu’en 1947 et produira une cinquantaine de tableaux,
autant de gouaches et un nombre considérable de dessins —illustrant Sade, G. Bataille, Eluard

et Lautréamont. Loin de la considérer comme une « passade », Magritte accorde assez d'importance

a sa « Période Renoir» pour en faire le support d’un projet de réforme en profondeur du Surréalisme.

A cette fin, il adresse en octobre 1946 a André Breton son « Manifeste pour un Surréalisme en plein soleil ».
La fin de non-recevoir qu'oppose André Breton a ce programme de rénovation du Surréalisme conduit
Magritte a «liquider » la « Période Renoir» dans un feu d'artifice provocateur et cynique qui prend la forme,
en 1948, de sa « Période Vache ».

L'exposition réunit une soixantaine de peintures et une quarantaine de dessins. Elle s'ouvre sur quelques
ceuvres de la fin des années Trente dans lesquelles Magritte exprime |I'imminence de la guerre et de
désastres. Les tableaux de la période « Renoir» de Magritte sont mis en regard avec des chefs-d'ceuvre
de Renoir, des peintures contemporaines de Picabia et d’autres piéces, notamment de Jeff Koons, qui
permettent d’esquisser une posteérité a cette production peu connue.

Commissaire:
Didier Ottinger, Conservateur général et directeur adjoint du musée national d'art moderne du Centre Georges Pompidou a Paris
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Pierre-Auguste Renoir (1841-1919)

René Magritte (1898-1967) Les Baigneuses, entre 1918 et 1919,

La liberté des cultes, 1946 huile sur toile, 110 x 160 cm,

huile sur panneau , 24 x 33 cm Paris, musée d'Orsay

Collection privée Photo ©® RMN-Grand Palais (Musée d'Orsay) / Hervé Lewandowsk

© Phototheque R. Magritte / ADAGP Images, Paris, 2020

Auguste Renoir (1841-1919) René Magritte (1898-1967)

Bouquet, vers 1900, La préméditation, 1943

huile sur toile, 40 x 33 cm, huile sur toile, 55 x 46 cm

France, Paris, Musée de I'Orangerie Collection privée

Photo © RMN-Grand Palais, Musée de I'Orangerie / Franck Raux © Phototheque R. Magritte / ADAGP Images, Paris, 2020
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EXPOSITION AU MUSEE DE L'ORANGERIE

Soutine/de Kooning
15 septembre 2021 — 10 janvier 2022

Musée de I'Orangerie
Niveau -2, espace d’exposition temporaire

Le musée de I'Orangerie organise une exposition faisant dialoguer
les ceuvres de Chaim Soutine (1893-1943), peintre de I'Ecole de
Paris d'origine russe (actuelle Biélorussie) et de Willem de Kooning
(1904-1997), expressionniste abstrait américain d’origine

Willem de Kooning (1904-1997)

néerlandaise. Cette exposition s'attache plus spécifiquement a ...Celui dont le nom était écrit dans 'eau
explorer I'impact de la peinture de Soutine sur la vision picturale (.- Whose Name Was Writ in Water),

. Lo Etats-Unis, New-York (NY), The Solomon R.
du grand peintre américain. Guggenheim Museum

Photo © The Solomon R. Guggenheim Foundation /
Art Resource, NY, Dist. RMN-Grand Palais /

Soutine a en effet marqué la génération des peintres d'apres-guerre 7 .- " Kooning Foundation, ADAG, Paris, 2019

par la force expressive de sa peinture et sa figure d"“artiste maudit”,

aux prises avec les vicissitudes et les exces de la bohéme parisienne.

Son ceuvre a été particulierement visible aux Etats-Unis entre les années 1930 et 1950, moment ou I'artiste
figuratif de tradition européenne estrelu a I'aune des théories artistiques nouvelles. La peinture gestuelle
et I'empatement prononcé des toiles de Soutine conduisent critiques et commissaires d'exposition

a le proclamer “prophéte”, héraut de I'expressionnisme abstrait américain. C'est précisément au tournant
des années 1950 que Willem de Kooning entame le chantier pictural des Woman, toiles dans lesquelles se
construit un expressionnisme singulier, entre figuration et abstraction. L'élaboration de ce nouveau langage
correspond au moment ol le peintre convoque l'univers artistique de Chaim Soutine et s’y confronte.

De Kooning découvre les tableaux de son prédécesseur des les années 1930, puis a la rétrospective qui
consacre le peintre au Museum of Modern Art a New York en 1950. Il sera particulierement marqué ensuite
par la présentation des toiles de Soutine dans les collections de la Fondation Barnes de Philadelphie,

ou il se rend avec sa femme Elaine en juin 1952.

Mieux que tout autre artiste de sa génération, de Kooning a su déceler la tension entre les deux pdles
apparemment opposés de |'ceuvre de Soutine: une recherche de structure doublée d’un rapport
passionné a |'histoire de I'art, et une tendance prononcée a l'informel. L'ceuvre de Soutine devient alors
une référence permanente pour I'artiste américain. De Kooning, qui cherche a dégager sa peinture

de I'antagonisme art figuratif / art abstrait en élaborant une «troisieme voie » originale, trouve dans l'art
de Soutine une légitimation de sa propre pratique.

L'exposition met en dialogue les univers singuliers de ces deux artistes au travers d'une cinquantaine
d’ceuvres articulées autour de thématiques essentielles: la tension entre la figure et I'informe, la peinture
de la « chair», la pratique picturale « gestuelle » des deux artistes. Ces moments thématiques sont
ponctués de remises en perspective historiques, par I'évocation de la rétrospective de Soutine au MoMA
en 1950 et de la visite de de Kooning a la Fondation Barnes en 1952.
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Cette proposition, la premiere sur ce sujet, s'inscrit dans la ligne de programmation d’'expositions temporaires
que porte le musée de I'Orangerie autour de sa collection, notamment autour de celle de Paul Guillaume
a la suite d'Apollinaire. Le regard du poéte (2016), de Dada Africa, sources et influences extra-occidentales
(2017), de Giorgio de Chirico. La peinture métaphysique (2020) et rejoint la question de la réception
américaine, faisant suite a Nymphéas. L'abstraction américaine et le dernier Monet (2018).

Commissariat:
Claire Bernardi, conservatrice au musée d'Orsay
Simonetta Fraquelli, commissaire, Fondation Barnes, Philadelphie

L'exposition est organisée avec la Fondation Barnes, Philadelphie ou elle sera présentée de mars a juillet 2021.
Elle bénéficie du soutien de la Fondation de Kooning, New York.
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Chaim Soutine (1893-1943)

Le Village, 1923,

huile sur toile, 73,5 x 92 cm,

musée de I'Orangerie, Paris

© Photo Musée d'Orsay, dist. RMN — Grand Palais / Hervé Lewandowski

Chaim Soutine (1893-1943) Willem De Kooning (1904-1997)

Le Petit Patissier, 1922-1924, Woman Accabonac, 1966,

huile sur toile, 92 x 65 cm, huile sur toile. 200,7 x 89,2 cm,

Paris, musée de I'Orangerie Etats-Unis, New York, Whitney Museum of American Art
Photo © Musée de I'Orangerie, dist. RMN-Grand Palais Digital Image © Whitney Museum of American Art,

/ Thierry Le Mage The Willem de Kooning Foundation / ADAGP, Paris 2019
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CALENDRIER DES EXPOSITIONS HORS LES MURS

L'Eil de Huysmans: Manet, Degas, Moreau...
Musée d'Art moderne et contemporain de Strasbhourg (MAMCS)
> 2 octobre 2020 — 17 janvier 2021

Maurice Denis a Lausanne
Février — mai 2021

Les Arpenteurs de réves. Dessins du musée d'Orsay
Evian, Palais des Lumieres
> 26 juin — 26 septembre 2021

Monet: Le paysage en question

Artizon Museum, Tokyo
> 6té 2021
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INFORMATIONS PRATIQUES

Musée d'Orsay

1, rue de la Légion d"Honneur
75007 Paris

Téléphone: 01 404948 14
www.musee-orsay.fr

Adresse administrative
Musée d'Orsay 62, rue de Lille 75343 Paris cedex 07

Transports

Bus: 24, 63, 68, 69, 73, 83, 84, 94

Métro: ligne 12, station Solférino

RER: ligne C, station Musée d'Orsay

Taxis : rue de Solférino et quai Anatole-France
Parcs de stationnement: Louvre, Montalembert
Station Vélib": n°7007, 62 rue de Lille

Horaires

Mardi, mercredi, vendredi, samedi et dimanche de 9h30 a 18h
Jeudi de 9h30 a 21h45

Lundi: jour de fermeture

Vente de billets jusqu'a 17h (21h le jeudi)

Evacuation des salles a partir de 17h30 (21h15 le jeudi)

Entrée du public par le parvis:
Entrée A: visiteurs individuels / Entrée B: groupes adultes avec réservation
Entrée C: entrée réservée, auditorium / Entrée D : groupes scolaires avec réservation

Tarifs (musée et exposition)

Plein tarif: 16 € / tarif réduit: 13 €

Tarif réduit: familles nombreuses et en nocturne a partir de 18h.

A partir du 1¢" septembre 2018, application du tarif réduit aux accompagnants d'un jeune
de moins de 18 ans, résidant dans I'UE, dans la limite de deux accompagnants par enfant.
Gratuité : moins de 18 ans, visiteurs agés de 18 a 25 ans ressortissants des pays de I'Union
européenne, adhérents Carte blanche, Amis du musée d'Orsay, personnes handicapées,
demandeurs d'emploi et le premier dimanche du mois.

Billet jumelé Orsay/Orangerie: 18 €

RESERVATIONS OBLIGATOIRES
En ligne: billetterie.musee-orsay.fr (ce site sera accessible a partir du 8 juin)
Par téléphone: 01404948 14

Audioguide 10 langues: 5 €

B facebook.com/museedorsay B twitter.com/MuseeOrsay
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INFORMATIONS PRATIQUES

Musée de I'Orangerie

Jardin des Tuileries (c6té Seine)
Place de la Concorde

75001 Paris

Téléphone: 01 4450 4300
www.musee-orangerie.fr

Transports

Métro: 1, 8, 12 station Concorde

Bus: 24, 42, 52,72, 73, 84, 94 arrét Concorde

Parcs de stationnement: Concorde (angle avenue Gabriel et place de la Concorde),
Jardin des Tuileries (38, rue du Mont-Thabor)

Horaires

Ouvert tous les jours, sauf le mardi

et le 25 décembre, de 9h a 18h (évacuation a 17h45)
Groupes : sur réservation uniquement

Tarifs

Droit d’entrée

Tarif unique: 11 € / tarif réduit: 8,5 €

A partir du 1¢ septembre 2018, application du tarif réduit aux accompagnants d'un jeune
de moins de 18 ans, résidant dans I'UE, dans la limite de deux accompagnants par enfant.
Gratuit: moins de 18 ans, visiteurs agés de 18 a 25 ans ressortissants des pays de I'Union
européenne, adhérents Carte blanche

Billet jumelé Orsay/Orangerie: 18 €

RESERVATIONS OBLIGATOIRES
En ligne: billetterie.musee-orangerie.fr (ce site sera accessible a partir du 8 juin)
Par téeléphone: 01 44 50 43 00

Audioguide 10 langues: 5 €

B facebook.com/museedelorangerie B twitter.com/MuseeOrangerie
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Direction de la communication
Directrice :

Amélie Hardivillier

Contacts presse

Attachées de presse:

Silvia Cristini

Gabrielle Lacombe

0140494920
presse@musee-orsay.fr
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