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Exposition  Collections privées ï un voyage des 

impressionnistes aux fauves- 

au Musée Marmottan-Monet 

 (du 13-09-2018 au 10-02-2019) 

(un rappel en photos de la totalité -sauf oubli- des îuvres pr®sent®es lors de cette 
exposition). 
 

 
Extrait du dossier de presse 
 
Le mus®e Marmottan Monet pr®sente, du 13 septembre 2018 au 10 f®vrier 2019, lôexposition ç Collections 
privées : un voyage des impressionnistes aux fauves ». Soixante-deux peintures, dessins et sculptures 
conservés en mains privées (Europe, Etats-Unis, Am®rique latine) et dont une importante partie nôa jamais ou 
rarement été vue à Paris, composent un itinéraire pictural, de Monet à Matisse. 
Ce nôest pas un hasard si une telle manifestation a pour ®crin lôh¹tel particulier de la rue Louis Boilly dans le 
seizième arrondissement de Paris. Rappelons-le, le musée Marmottan Monet est avant tout un musée de 
collectionneurs côest-à-dire une institution dont lôint®gralit® des collections permanentes ï y compris le premier 
fonds mondial dôoeuvres de Claude Monet ï est issu de donations privées. Ainsi, sa vocation scientifique est 
dôapporter un ®clairage sur le r¹le des amateurs dans la vie des arts, son devoir est de leur rendre hommage. 
Côest dans ce cadre que sôinscrit ç Collections priv®es : un voyage des impressionnistes aux fauves ». Conçue 
comme une suite aux « Impressionnistes en privé » présentée en 2014 pour le 80ème anniversaire du musée, 
lôexposition pr®sente non seulement des chefs-dôoeuvre de lôimpressionnisme mais aussi des pi¯ces majeures ou 
in®dites issues des principaux courants picturaux qui ont marqu® la vie des arts en France jusquôau d®but du xxe 
siècle. 
Dix-neuf Monet, Renoir, Pissarro, Degas et Caillebotte inaugurent le parcours. Paysages de Bordighera, Belle-Ile, 
Rouen, Varengeville, bouquets de chrysanthèmes et autre nature morte, élégants portraits féminins et scènes de 
genre figurent dans cette section qui sôorganise autour du spectaculaire Pont de lôEurope de Gustave Caillebotte, 
le dernier chef-dôoeuvre monumental de lôartiste en mains privées. Le néo-impressionnisme est représenté par de 
rares Seurat, Signac, Rysselberghe mais aussi Van Gogh. 
Gauguin arrive ensuite avec lô®cole de Pont Aven remarquablement mise en avant à travers des pièces majeures 
dôEmile Bernard dont Le Printemps et Les lutteurs sont présentés pour la première fois à Paris. La figure 
singulière de Toulouse-Lautrec nôest pas oubli®e avec trois importants tableaux. Dans le registre de la sculpture, 
Camille Claudel a la part belle avec quatre numéros dont un plâtre inédit de La petite châtelaine. Citons 
®galement un marbre de Rodin : T°te de Saint Jean Baptiste et T°te dôApollon de Bourdelle en bronze dor®. 
Suivent les nabis : Bonnard, Vuillard et enfin Odilon Redon dont Le Quadrige, le char dôApollon constitue une 
pi¯ce marquante de lôexposition. Le parcours se poursuit avec Matisse dont lôune de oeuvres, le pr®coce C¹te 
sauvage, Belle-Ile-en-mer, nôest pas sans rappeler les Pyramides de Port Coton, effet de soleil de Monet 
présenté en début de parcours. Des oeuvres fauves de Derain, Vlaminck, Dufy et Van Dongen clôturent 
lôexposition con­ue comme une promenade ¨ travers le temps et une ode ¨ la couleur. Un parcours flamboyant. 
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Claude Monet, Villas à Bordighera , 1884 Ŝ  1884, 

Huile  

sur toile, 60x73cm, Collection particulière   
 
Bien quôinstall® ¨ Giverny d¯s mai 1883, le go¾t de 
la découverte et des expériences reste vif chez 
Monet qui continue à bousculer son regard au fil de 
ses explorations. En compagnie de Renoir, il se 
lance fin 1883 dans le premier dôune longue s®rie 
de voyages. Dès janvier, les deux amis longent la 
c¹te m®diterran®enne. Dôabord ensemble, sur les 
pas de C®zanne, ¨ lôEstaque, dans la banlieue de 
Marseille, puis seul, Monet se dirige vers la Riviera 
italienne, ç ¨ Bordighera, lôun des plus beaux 
endroits que nous ayons vus dans notre voyage » 
(Lettre de Monet à Durand-Ruel, 12 janvier 1884, in 
Wildenstein, 1979, no 388). Station hivernale prisée 
pour son climat et sa végétation luxuriante, 
Bordighera ®blouit Monet qui peut y admirer ç lô®clat 
», la « lumière féerique » et les couleurs de la 

région : « tout est gorge-de-pigeon et flamme-de-punch, côest admirable et chaque jour la campagne est plus belle, 
et je suis enchanté du pays » (Lettre de Monet à Durand-Ruel, Bordighera, 11 mars 1884, in ibid., no 442). Cet 
enchantement se traduit dans ses oeuvres par lôemploi de tonalit®s inhabituelles, comme dans ces Villas à 
Bordighera. Vues depuis les jardins Moreno, elles montrent, sur la gauche, la villa édifiée vers 1880 par Charles 
Garnier pour le baron Bischoffsheim et, dans le fond, la vieille ville, dite Città Alta ou Paese Alto. Au premier plan 
foisonne la végétation tropicale, dans une multitude de petites touches colorées traduisant la luminosité et 
lôatmosph¯re propres ¨ la r®gion. 

 

 

 

 

 Claude Monet , Les Pyramides de Port -Coton, 

effet de soleil , 1884, Huile sur toile, 60x73cm, Collection 

particul ière  

 

Dans une lettre adressée à Berthe Morisot et 
datée fin juillet-début août 1886 (in Wildenstein, 
1979, no 676), Monet exprime le souhait ç dôaller 
en Bretagne è. Il se rend d¯s lôautomne ¨ Belle-Île-
en-Mer, logé chez un pêcheur du hameau de 
Kervilahouen, sur la côte la plus « sauvage » de 
lô´le au plus pr¯s de la « Mer terrible », « des 
rochers, des grottes admirables, côest sinistre, 
diabolique, mais superbe » (Lettre de Monet à 
Alice Hoschedé, [14 sept. 1886], in ibid., no 686). 
Ce premier contact breton déroute profondément 
le peintre, familier des tonalités plus douces de la 
côte normande : « Je suis dans un pays superbe 
de sauvagerie, un amoncellement de rochers 
terribles et une mer invraisemblable de couleurs. » 
(Lettre de Monet à Gustave Caillebotte, 11 octobre 
1886, in ibid., no 709). Il en rapporte une 
quarantaine de toiles que lôon peut r®partir en 
plusieurs groupes selon le point de vue adopté et 
le rendu atmosphérique, initiant ainsi de manière 

inconsciente le procédé plus tard systématique du traitement dôun m°me motif en ç s®rie è. Dans Les Pyramides de 
Port-Coton, effet de soleil, le peintre sôint®resse ¨ la lutte que se livrent les ®l®ments sur cette c¹te d®chiquet®e. 
Selon les proc®d®s de lôestampe japonaise, la ligne dôhorizon, plac®e très haut, laisse peu de place au ciel et 
permet ¨ lôartiste de se concentrer sur les contrastes de couleurs et de mati¯res quôoffre lôaffrontement entre les 
rochers et la mer. 
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 Claude Monet , Chrysanthèmes rouges ,  1880, Huile sur toile, 

82x65cm, Collectio n particulière  

 

Paysagiste par excellence, Monet sôest consacré presque toute 
sa carrière à la peinture de plein air, apprise aux côtés 
dôEug¯ne Boudin, son premier ma´tre. Aussi, natures mortes et 
fleurs coupées sont-elles rares dans son oeuvre. De 1864 
jusquô¨ la fin de sa vie, on d®nombre seulement une 
quarantaine de toiles représentant des bouquets de fleurs. 
M°me lorsquôil sôadonne ¨ ce type de peinture ï généralement 
quand les conditions m®t®orologiques lôemp°chent de peindre 
en extérieur ï, lôartiste cherche par une composition agitée à 
recr®er lôexp®rience du dehors. Ici, les chrysanthèmes épanouis 
envahissent lôespace ®troit de la toile en une multitude de 
petites touches vibrantes et lumineuses. Posé dans un vase sur 
un napperon fleuri, le bouquet se détache du fond sombre et 
indistinct. Dans cette oeuvre, la nature morte est aussi prétexte 
à une étude et un jeu de contrastes sur les tonalités, pourpres 
et chaudes lorsquôil sôagit de repr®senter les grosses t°tes 
colorées des fleurs et la nappe, vertes, bleues et plus froides 
dans le traitement de lôarri¯re-plan. Exposée dès mars 1882 à 
lôoccasion de la septi¯me exposition impressionniste, lôoeuvre 
apparaît sous le numéro 69 comme appartenant « à M. C. ». Il 
sôagit du peintre Gustave Caillebotte, ami de Monet, parfois 
important soutien financier et avec qui il partageait une passion 

pour les fleurs et le jardinage. Caillebotte a probablement acquis lôoeuvre peu avant cette manifestation, la gardant 
toute sa vie dans sa collection. Cette dernière fut léguée en 1894 ¨ lô£tat qui ®carta par la suite les Chrysanthèmes 
rouges des oeuvres retenues. 
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Gustave Caillebotte , La Berge du Petit Gennevilliers et la 

Seine ,Ŝ 1890 Ŝ Huile sur toile 153x127cm Ŝ Collection particulière  

 

Ce qui frappe de prime abord dans ce tableau, côest son format 
inhabituel. Gustave Caillebotte lôa peint en 1890 au Petit 
Gennevilliers dont il a fait sa résidence principale, après le 
mariage de son frère Martial en 1887. La toile était destinée à 
lôappartement de ce dernier, rue Scribe, et devait être encastrée 
dans des boiseries, ce qui explique la forme arrondie du haut du 
tableau. 
La propriété du peintre était bordée par la Seine qui coulait 
devant sa propri®t®; un petit embarcad¯re permettait dôacc®der 
directement au bateau. Passionné de navigation à voile, 
Caillebotte avait beaucoup innové en la matière ; il avait par 
ailleurs racheté les chantiers de construction navale Luce situés 
à quelques mètres de sa propriété. Il y a fait construire ses 
bateaux dont il dessinait les plans. Sur ce tableau très coloré, le 
fleuve occupe la majeure partie de la toile. La construction du 
décor est soignée : le haut est bordé par le feuillage des arbres, 
les côtés sont symétriquement bornés par un arbre de part et 
dôautre du paysage. Au milieu, majestueux, plusieurs bateaux 
sont amarrés tandis que dôautres naviguent, toutes voiles dehors. 
Au premier plan, émergeant dans ce cadre fluvial, apparaît, 

anachronique, le petit chien qui se révèle être celui de Charlotte Berthier, son « amie è, que lôon retrouve dans 
dôautres tableaux, notamment Les Roses, jardin du Petit Gennevilliers (1886, collection particulière) et Les Dahlias, 
jardin du Petit Gennevilliers (1893, collection particuli¯re). Quant aux deux personnages repr®sent®s, il sôagit des 
deux fils de son ami Eugène Lamy qui profitent du paysage et personnalisent cette scène fluviale. 
 
 
 
 

Gustave Caillebotte , Le Pont de lœEurope,  Ŝ 1876 Huile sur toile Ŝ 125x180cm Ŝ Genève, Association des Amis du Petit Palais   
 

La grande vue du pont de fer surplombant la Gare Saint-Lazare à 
Paris est une des images les plus reconnaissables de la 
transformation haussmannienne de la capitale en une métropole 
moderne. Le jeu de perspectives prononcé, le tracé graphique 
des poutres serties dôinnombrables rivets ainsi que lôambiguµt® 
dôune scène supposée montrer un flâneur se tournant vers une 
dame déambulant à petit pas vers le spectateur ont paru célébrer 
lôaube dôune ®poque nouvelle. Cependant le spectateur ressent 
une impression dô®tranget®, qui pourrait contredire cette vision 
inspir®e du r®alisme ou dôun naturalisme naissant, souvent 
évoquée par les critiques. 
Les outils informatiques nouveaux et lôexamen minutieux des 
repentirs mis en évidence par la réflectographie multi-spectrale 
infrarouge nous permettent aujourdôhui de poser un regard plus 

détaillé sur cette oeuvre qui r®v¯le un message plus complexe et ironique du propos de lôartiste. 
 
Une matrice architecturale composée  

La modélisation précise en 3D des éléments architecturaux démontre que la perspective que propose Caillebotte 
dans son tableau repr®sente un trompe lôoeil factice et non une vue r®aliste. 
Si le pont de Haussmann était bien exceptionnellement large, comprenant une place centrale et six tronçons de 
rues afférentes, la hauteur de la structure de fer ®tait partout la m°me et ne sô®levait quô¨ deux m¯tres et demi du 
sol. Ce nô®tait que sur un court tron­on descendant vers le niveau des rails de train que la structure pouvait para´tre 
plus haute pour un passant. Pour cr®er lôillusion dôune structure monumentale Caillebotte a juxtapos® trois vues 
différentes, obtenues de points-de-vus situ®s ¨ plusieurs m¯tres lôun de lôautre. Ainsi, lôimpression dô®tranget® 
dérive du décalage entre les distances des personnages par rapport aux éléments architecturaux dôun espace 
composé et comprimé où Caillebotte a soigneusement caché les points de repères qui auraient permis au 
spectateur de d®celer lôartifice. 
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Sous la surface  

Les nombreux repentirs révélés par la réflectographie infrarouge indiquent aussi que Caillebotte a largement 
retravaillé les éléments de sa composition pour affiner son trompe lôoeil. Il le finit en peignant son propre profil sur le 
visage dôun autre homme figur® initialement et en rempla­ant le contour dôune femme marchant ¨ c¹té par une 
autre, curieusement déplacée en retrait. 
Le haut-de-forme montre, sur sa moiti® inf®rieure, un cr°pe, marque explicite de deuil. Ce symbole contredit lôid®e 
mainte fois r®p®t®e, que lôhomme repr®senterait un fl©neur se faisant accoster par une lorette. Ce détail accentue 
lôironie de la posture de lôhomme, pench® vers la droite avec seulement la t°te tourn®e vers ce qui nôest autre 
quôune illusion : un pont majestueux qui ne lô®tait pas ï et non en arrière vers une femme séduisante qui lui aurait 
fait signe. 
 

En arrière plan : Diogène  

Les artistes « intransigeants» mais de formation classique que Caillebotte avait réunis chez lui diner pour proposer 
ç son è exposition impressionniste de 1877 nôauront sans doute pas manqu® de reconna´tre lôallusion au chien « 
cynique » de Diogène. Son entrée au centre même du tableau montrant son derrière, met en scène de manière 
figurée la rhétorique du geste ironique préconisé par le philosophe, reprise notamment en France, entre autres par 
Rabelais et Montaigne, de dire la v®rit® au pouvoir par lôironie. Paris ®tait encore soumise à la loi martiale suite aux 
massacres de la Semaine Sanglante de mai 1871 six ans auparavant. Les images évoquant la défaite 
catastrophique et le si¯ge de Paris provoqu®es par lôinepte d®claration de guerre à la Prusse par Napoléon III, la 
Commune et la guerre civile qui ont suivi, étaient formellement interdites. Cette censure notamment exercée dans 
les arts par lôAcad®mie ®tait puissamment sentie par les artistes dont la survie d®pendait des ventes de leurs 
oeuvres. Ceux qui avaient vécu ces heures sombres sur place à Paris et qui ont voulu témoigner de leur mémoire 
de détresse ou des effrois ressentis pendant ces évènements tels Courbet et Manet, ne pouvaient le faire que par 
des allusions ironiques, des symboles cachés ou dans des oeuvres restées confidentielles. Sachant que Caillebotte 
avait été mobilisé dix jours après la déclaration de guerre et participé à la défense de la capitale, nous pouvons 
supposer quôil a aussi particip® ¨ une ou plusieurs des vaines tentatives faites pour lever le siège avant un 
armistice, jugé comme trahison. Les comptes rendus de ces évènements ne laissent pas de doute que Caillebotte 
a d¾ voir de pr¯s mourir nombre dôamis et de compagnons dans les carnages de lôAnn®e terrible. Avec ce cursus, 
lôid®e de glorifier sinc¯rement lôoeuvre de lôempereur d®chu aurait ®t® saugrenue. Par contre, lôesprit narquois de 
lôartiste qui ®merge de sa correspondance et de ses initiatives successives nous para´t indiquer que Caillebotte a 
profité de sa situation personnelle aisée pour se moquer publiquement de lôhypocrisie des pouvoirs politiques et des 
conventions de lôAcad®mie des Beaux Arts. Il faut ajouter que notre analyse de Jour de Paris, temps de pluie, en 
cours dô®criture, indique une démarche ironique analogue, mais accomplie de manière plus subtile encore. On 
notera que la censure prend fin en 1880 et que le pouvoir de lôAcad®mie commence ¨ sôeffondrer en 1885. Avec la 
Tour Eiffel ®rig®e pour lôExposition Universelle de 1889, les arts pourront fêter véritablement le modernisme à Paris, 
du moins pendant quelques br¯ves ann®es. Le Pont de lôEurope sera reconstruit en b®ton arm® et acier entre 1929 
et 1930 sans sa superstructure métallique, jugée sans intérêt. Les vestiges rouillés du pont de fer seront alors 
débarrassés. 
 

 

 
 
 

 

Gustave Caillebotte 
 

Le déjeuner 
1876 

52 x 75 cm 
Collection particulière 

 
Cette toile représente une scène de déjeuner 

dans la salle à manger de l'hôtel particulier des 
Caillebotte à Paris 77 rue de Miromesnil maison 

aujourd'hui disparue. On y trouve la mère de 
l'artiste, Mme Martial Caillebotte, née Céleste 

Daufresne (1819-1878)2, se faisant servir par le 
ma´tre dôh¹tel ¨ droite le frère de l'artiste, René 

Caillebotte (1851-1876). 

  

 
 

https://fr.wikipedia.org/wiki/Le_Déjeuner#cite_note-2
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Camille Pissarro , Déchargement de bois, quai de la Bourse, 

coucher de soleil , 1898 Ŝ Huile sur toile 54x66cm Ŝ Collection particulière  

 
Lorsque Pissarro réalise durant lô®t® 1898 ce somptueux coucher 
de soleil, la ville de Rouen nôa plus aucun secret pour lui. Côest 
son quatrième séjour dans cette localité. Cette vue plongeante sur 
les quais, la Seine et la rive gauche, il pourrait la peindre les yeux 
fermés tellement elle lui est famili¯re. Il lôa d®j¨ repr®sent®e plus 
de trente fois ï au cours de trois précédents séjours ï à toutes les 
heures et par tous les temps. Lorsque lôartiste d®couvre pour la 
première fois Rouen en 1883, il ressent un choc à la fois 
émotionnel et pictural. Le large choix de motifs et la dynamique de 
ce grand port industriel vont lui insuffler une énergie qui modifiera 
profond®ment, jusquô¨ la fin de sa vie, son regard sur le paysage 
ainsi que sa mani¯re de peindre. ê partir de 1896, lôann®e de ses 
deuxi¯me et troisi¯me s®jours, Pissarro, ¨ lôinstar de Monet avec 

les Cath®drales, va peindre en s®rie, depuis un point fixe (une chambre dôh¹tel), le m°me motif sous diff®rents 
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éclairages. Depuis sa fenêtre il dira voir « filer les bateaux empanachés de fumées noires, jaunes, blanches, roses, 
je vois les navires charg®s de planches sôembosser sur les quais et d®charger et filer, ce nôest pas long, lôespace de 
trois séances ». Il lui faut être très rapide, tout est mouvement, mouvement des hommes et des bateaux, mais aussi 
mouvement, au fil des heures, de la lumière sur le motif. Ici lôartiste a saisi lôembrasement du soleil juste avant son 
coucher. 
 

 
Pierre Auguste Renoir , Portrait de Madame Josse 

Bernheim -Dauberville (née Mathilde Adler) , 1901 

Huile su r toile Ŝ 92x73cm Ŝ Collection particulière   
 
En septembre 1901, Alexandre Bernheim, grand marchand 
de tableaux de lô®cole de Barbizon, puis des 
impressionnistes, invite Renoir à séjourner dans sa 
propriété appelée le Majorat de Bellune, à Fontainebleau, 
pour exécuter les portraits de ses deux futures belles-filles, 
Mathilde et Suzanne Adler, promises à ses fils Josse et 
Gaston. Mathilde, la jeune fiancée de dix-neuf ans, pose 
avec sérieux, assise bien droite sur un fauteuil en osier, 
devant un intérieur neutre. 
Juste avant de partir, dans une lettre adressée à son autre 
marchand Paul Durand-Ruel, Renoir, alors âgé de soixante 
ans, sô®tait inqui®t® de ne pas avoir de pi¯ce o½ sôinstaller 
confortablement, ®crivant que si ce nô®tait pas le cas il ®tait 
prêt à remettre cette commande à plus tard. 
Le temps étant propice, côest finalement dehors que lôartiste 
va peindre Mathilde, install®e sur le perron dôune porte-
fenêtre. Henry Dauberville, fils de Mathilde et Josse, se 
souvient de son père évoquant ce portrait : « Mon père fut 
frappé du fait que le tableau étant seulement construit, 

dessiné, Renoir paracheva de façon définitive le ruban rose qui ornait les cheveux, puis il se retourna et dit : 
ñMaintenant, je tiens ma composition ! Tous les tons vont jouer en rapport avec ce rose, le problème de la couleur 
est r®solu !ò è (Dauberville, 2007, p. 13). Au début du siècle, Renoir emploie peu de couleurs vives, leur préférant 
les tonalités pastel. Pour cette jeune fille, il utilise une gamme pâle de blancs et de roses qui flatte la carnation du 
modèle. Sa soeur Suzanne posera sur le m°me fauteuil, v°tue dôune robe bleu ciel, dans le jardin (Paris, mus®e 
dôOrsay). 
 

 

 
 

 
 
 
 
 
 
 
 
 

 



8 

 

 

 

 
 

 
 

Auguste Renoir 
Banane et ananas 

1900 
Collection particulière 

 
 

 
Edgar Degas, Danseuse r attachant son chausson,  vers 1887, Pastel 

sur papier, 3 2x41cm, Collection particulière   
 
Rest® c®libataire, Degas nôa cess® toute sa vie de repr®senter la 
femme : les modistes, les repasseuses- 
blanchisseuses, les chanteuses, les Parisiennes, les nus, les 
prostituées et surtout les danseuses. En quelque quarante ans, 
Degas a laissé au moins mille dessins, pastels, gravures et 
tableaux ¨ lôhuile, photographies et sculptures en cire sur le th¯me 
de la danse. Fou dôop®ra, il sôy rendait quasiment tous les jours. 
Mais il affectionnait plus encore les coulisses qui devinrent son 
territoire de prédilection. Aux représentations de ballets, il leur 
pr®f¯re lôenvers du d®cor : lôexercice routinier, ®puisant et sans 
grâce de la danseuse, les salles de répétition, les vestiaires, 

les mornes corridors, lôattente et les sordides relations amoureuses qui sôy nouaient. D¯s les ann®es 1870, Degas 
exécute sans relâche une série de danseuses observées dans toutes les situations ï au repos, ¨ lôexercice, tirant 
leur bas, massant leurs mollets ou ajustant leur chausson ï qui constituaient un fonds dans lequel il puisait des 
figures pour des oeuvres plus abouties. 
La danseuse pench®e en avant, jambes ®cart®es, la­ant son chausson est lôune de ses poses favorites. Le regard 
est happé par cet extravagant noeud de ceinture bleu, posé sur le rein de la jeune fille tel un énorme papillon. 
Certaines études étaient signées et dédiées à des amis, comme ici à Charles Durand-Ruel, le second fils du 
marchand des impressionnistes. 
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GEORGES SEURAT, PAUL SIGNAC, THÉO VAN RYSSELBERGHE 

LES NÉO-IMPRESSIONNISTES 

 

 
 Georges Seurat , La Seine à Courbevoie , 1885  Huile sur toile Ŝ 

81,4x65,2cm Ŝ Collection particulière  Ŝ  
 

En 1885, Georges Seurat, à vingt-six ans, est déjà un peintre de 
lôavant-garde depuis que lôann®e pr®c®dente son premier grand 
tableau, Une baignade à Asnières (1883, Londres, National 
Gallery), a été refusé au Salon et montré au premier Salon des 
indépendants. La présente oeuvre se situe dans la lente période 
de maturation dôUn dimanche apr¯s-midi sur lô´le de la Grande-
Jatte, entre le printemps 1885 et lôautomne de la m°me ann®e au 
cours duquel Seurat décide de reprendre sa grande composition 
qui deviendra lôacte de naissance du chromo-luminarisme, bientôt 
rebaptisé « néo-impressionnisme » par Félix Fénéon. 
Cette toile préfigure La Grande-Jatte (1884-1886, Chicago, Art 
Institute of Chicago) à bien des égards : le bateau et la dame 
avancent latéralement, les troncs et les branches sont aussi 
disposés parallèlement, et tous ces motifs rigoureusement 
construits ont déjà la raideur qui marquera la grande composition. 
De même, la promeneuse figée qui en est directement issue 
d®gage un sentiment de solitude et dôindiff®rence au paysage qui 
lôentoure. Seurat expose ensemble La Seine à Courbevoie et Un 
dimanche après-midi sur lô´le de la Grande-Jatte à la dernière 

exposition impressionniste de 1886 : si le premier tableau recueille lôapprobation des  critiques (Octave Mirbeau en 
loue les ç transparences dôeau è), sa magistrale oeuvre-manifeste ï « grande machine » ï heurte et déplaît 
généralement, créant un choc qui repousse vers le passé les scandales précédents de Manet ou Monet. 
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Théo van Rysselberghe , La Régate , 1892 Ŝ Huile  

sur toile Ŝ 61x80,6cm Ŝ Collection Isabelle et Scott Black  

 

Théo van Rysselberghe est un peintre belge originaire 
de Gand. Après une formation artistique à Bruxelles, il 
effectue un voyage en Espagne et au Maroc où il 
sôimpr¯gne de lô®clatante lumi¯re m®diterran®enne. 
Proche de lô®crivain et critique dôart Octave Maus, Th®o 
van Rysselberghe est en 1883 un des membres 
fondateurs du groupe bruxellois des XX. Au cours de 
leurs manifestations annuelles o½ expose toute lôavant-
garde belge, sont fréquemment invités des artistes 
français tels Seurat, Pissarro, Monet, Gauguin, 
Caillebotte, Cézanne et Van Gogh dont certains 
devinrent de proches amis. Côest en 1886, lors dôun 
voyage à Paris accompagné du poète Émile Verhaeren, 
quôil rencontre Seurat et Signac. Il est alors convaincu 
par les th®ories de la division des tons quôil appliquera 

avec brio à son travail. En 1892, Théo van Rysselberghe effectue une croisière sur le yacht de Signac, entre 
Bordeaux et Marseille. La Régate commémore une course effectuée par son ami lors de leur escale à Marseille. 
Peinte aux petits points, avec des couleurs très lumineuses, cette oeuvre est emblématique des oeuvres 
divisionnistes de lôartiste. Dans la composition, simple et d®corative, se ressent ®galement lôinfluence des 
estampes japonaises quôil appr®ciait particulièrement. Le cadre en bois semble avoir été peint ultérieurement par 
son ami Henry van de Velde. Amoureux de la Méditerranée, Théo van Rysselberghe passera les dernières années 
de sa vie à Saint-Clair, au Lavandou. 
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Paul Signac, Castellane , 1902 Ŝ Huile sur toile 88x114,5cm Ŝ 

Collection particulièr e 

 

Au tournant du siècle, Paul Signac est devenu une 
figure de proue de la scène artistique française et 
européenne, et le chef de file du « néo-impressionnisme 
». Installé en partie à Saint-Tropez depuis 1892, il est 
très inspiré par la lumière du Midi qui lôincite ¨ densifier 
sa palette. Il arpente la Haute-Provence à bicyclette, 
parcourant parfois une centaine de kilomètres pour 
rapporter des aquarelles, futurs sujets de ses tableaux. 
Le 8 novembre 1902, il décrit à son ami le peintre Henri-
Edmond Cross son expédition à Sisteron et à 
Castellane : ç Une vingtaine dôaquarelles ­a fait six par 
jour ! Jôen ®tais claqu® le soir. Les sch®mas seront pour 
Castellane un roc, un pont, le Verdon [é] è (Archives 
Signac, Paris). Outre des aquarelles, il exécute une 
autre étude peinte (Castellane, 1902, collection 
particuli¯re) de cette oeuvre. Lôharmonie g®n®rale qui 

se dégage de la toile naît de son orchestration très maîtrisée entre lignes et couleurs. La composition architecturée 
contraste avec la douceur des teintes dôarri¯re saison. 
Exposée au Salon des indépendants de 1903, cette toile va aussi permettre à Signac de rayonner en Allemagne, 
o½ vient dô°tre publi®e la traduction de son ouvrage-manifeste, DôEug¯ne Delacroix au néo-impressionnisme. Elle 
est exposée à Weimar en 1905, ¨ Berlin lôann®e suivante, puis au cours dôune exposition itin®rante ¨ Munich, 
Francfort, Dresde, Karlsruhe et Stuttgart. 
 

 

 
 
 

 
 
 

 

 

 
 

 

 




